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FRANZ ROLF SCHRÖDER ‘ WÜRZBURG 


PARZIVALS SCHULD 


—_— 


Im Gegensatz zur älteren Forschung, welche die wesentliche und eigent- 
liche Schuld Parzivals in der Unterlassung der Frage bei seinem ersten Be- 
such auf der Gralsburg sah, hat die neuere gezeigt, daß die Schuldfrage er- 
heblich verwickelter ist!. Anstelle der einen schweren Schuld hat man eine 
ganze Reihe von Verfehlungen oder „Sünden“ des Helden bei Wolfram ver- 
merkt — vornehmlich die folgenden: 

1. der Tod der Mutter, 

2. die Tötung Ithers, des Roten Ritters, 

3. die Unterlassung der Frage auf der Gralsburg, 

4. die Gottesfeindschaft (der zwivel), 

5. die Erbsünde. 

Wir müssen zunächst feststellen: das Kernmotiv der Parzivalsage ist — je- 
denfalls ursprünglich — die Unterlassung der Frage. Nimmt man dies Motiv 
heraus oder bagatellisiert man es auch nur, so hört die Parzivalsage auf Parzi- 
valsage zu sein; sie steht und fällt mit diesem Motiv — genau so, wie die Tri- 
stansage mit dem Liebestrank und die Faustsage mit dem Teufelspakt. Es ist 
wichtig, sich darüber völlig klar zu sein. Alle anderen Motivierungen der 
Schuld, bei Chretien wie bei Wolfram, müssen demgegenüber sekundär sein, 
genauer: die Motivierungen, welche sie außerdem geben— denn die Schwere 


1 Ich beschränke mich hier auf die Nennung der wichtigsten neuesten Arbeiten: 

Friedrich Maurer, Leid, Studien zur Bedeutungs- und Problemgeschichte, besonders 
in den großen Epen der staufischen Zeit (Bern 1951), $. 114ff.; ebda. S. 124ff. 
eine eingehende Besprechung der früheren Untersuchungen. 

—, Parzivals Sünden, Erwägungen zur Frage nach Parzivals „Schuld“: Deutsche 
Vierteljahrsschrift für Literaturwissenschaft und Geistesgeschichte 24 (1950), 
304ff. 

—, Das Grundanliegen Wolframs von Eschenbach: Der Deutschunterricht 1956, 
S. 46ff. 

Walter Henzen, Das IX. Buch des Parzival, Überlegungen zum Aufbau: Erbe 
der Vergangenheit. Germanistische Beiträge. Festschrift für Karl Helm (Tübin- 
gen 1951) S. 189ff. 

- Walter Johannes Schröder, Der Ritter zwischen Welt und Gott, Idee und Problem 
des Parzivalromans Wolframs von Eschenbach (Weimar 1952), bes. S. 46ff. 

Karl Helm, Bemerkungen zu einigen Problemen in Wolframs Parzival (zwivel, 
sünde, Mitleidsfrage): Eine Heilige Kirche. Zeitschrift für ökumenische Einheit 
1953/54. 1. S. 97ff. nr 

Peter Wapnewski, Wolframs Parzival. Studien zur Religiosität und Form (Heidel- 
berg 1955), bes. S. 74ff. 

Ludwig Wolff, Die höfisch-ritterliche Welt und der Gral in Wolframs Parzival: 
Paul und Braunes Beiträge 77 (Tübingen 1955), 255ff. 

Hugo Kuhn, Parzival. Ein Versuch über Mythos, Glaube und Dichtung im Mittel- 
alter: Deutsche Vierteljahrsschrift 30 (1956), 161ff. 

Weitere Literatur wird jeweils angemerkt werden. 
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der Schuld der Frageunterlassung wird doch auch von ihnen beiden mit allem 
Nachdruck unterstrichen. „Perceval, den elenden, den unglücklichen“ (Per- 
cevaus li cheitis! Ha! Percevaus maleüreus ... v. 3582f.2) nennt ihn bei Chre- 
tien die pucele (Wolframs Sigune), mit der er nach dem ersten Besuch auf 
der Gralsburg zusammentrifft, und beklagt es, daß er nicht nach der Bedeu- 
tung von Lanze und Gral gefragt habe, weil dadurch der König von seiner 
Krankheit genesen wäre. Mit gleichen und noch heftigeren Worten macht 
ihm das „häßliche Fräulein“ (Wolframs Cundrie) vor versammelter Hof- 
gesellschaft Vorwürfe (v. 4646ff.): „Fluch über den, der dich grüßt und der 
dir irgendetwas gutes wünscht und für dich bittet ...“, und auch sie betont, 
er hätte mit seiner Frage den König geheilt und das ganze Land erlöst. 

Ebenso schilt auch Sigune bei Wolfram den Helden (255, 13) „gunerter 
lip, vervluochet man!“ und erklärt weiterhin: 

„ze Munsalvzsche an iu verswant 

ere und ritterlicher pris...“ 
Weit über die Rede des „häßlichen Fräuleins“ gehen die Verwünschungen 
Cundriens im sechsten Buche (314, 23ff.) hinaus, und Wolfram läßt überdies 
auch schon den Knappen dem von der Gralsburg scheidenden Parzival die 
Scheltworte nachrufen: „ir sult varen der sunnen haz“, er hätte seinen 
„Schnabel“ (vlans) aufmachen sollen und den Wirt (Anfortas) fragen; so 
habe er sich um allen Ruhm gebracht (247, 26ff.). 

Dies Verhalten, insbesondere das der beiden Frauen, ist nur verständlich, 
wenn die Unterlassung der Frage ursprünglich die zentrale Bedeutung ge- 
habt hat, und das wird auch dadurch gestützt und bestätigt, daß jene Szene 
in der Tat den eigentlichen Angelpunkt der ganzen Handlung bildet. Man 
hat mit Recht auf den analogen Aufbau von Chretiens drei großen Artus- 
romanen, „Erec“, „Yvain“ und „Perceval“, hingewiesen? Vor allem der 
auch zeitlich dem Perceval am nächsten stehende Yvain berührt sich mit 
jenem in der Komposition augenfällig. Da erscheint am Artushof unver- 
mutet ein „Fräulein (une dameseile; die Zofe Lunete): allen entbiete ihre 
Herrin Laudine Grüße — einzig Yvain ausgenommen, „den Wortbrüchigen, 
den Verräter, den Lügner, den Schwätzer, der sie verlassen und betrogen“ 
habe (Le desleal, le traitor, Le mangongier, le jeingleor, Qui l’a leissie et 
deceüe, v. 2718ff.). Sie verflucht ihn vor dem ganzen Hofe wegen seines Treu- 
bruchs und nimmt ihm den Ring wieder ab, den Laudine ihm einst geschenkt 
hatte‘. Von der Höhe seines Ansehens und Ruhmes stürzt Yvain jäh hinab 
in die tiefste Schande; er scheidet vom Hof in völliger Verzweiflung, flieht 
in die Wildnis und verfällt in Wahnsinn. Es ist der Tiefpunkt seiner seeli- 
schen Existenz. Das gleiche begibt sich im „Perceval“. Durch die Schmährede 
des häßlichen ‚Fräuleins fühlt sich auch Perceval entehrt; er verläßt den 
Artushof und irrt jahrelang fernab von den Menschen umher, ohne je eine 


2 Die Zitate nach der Ausgabe von Alfons Hilka, Der Percevalroman (Li contes del 
Graal). Halle-S. 1932. 


® Vgl. zuletzt Hugo Kuhn (s. o. Anm. 1) bes. S. 184#f. 
* Die entsprechende Szene in Hartmann „Iwein“ v. 3111f. 


Parzivals Schuld 3 


Kirche zu betreten und zu Gott zu beten. Es ist hier wie dort die gleiche 
Szenenfolge (nur daß man Perceval, unter diesem Blickpunkt gesehen, einen 
gesteigerten Yvain nennen könnte), und diese Gleichheit beweist zugleich, 
daß auch im Parzival, wie bemerkt, hier der eigentliche Schuldgipfel ge- 
legen haben muß. 


Im äußeren Gang der Handlung stimmen Chretiens Perceval und Wolf- 
rams Parzival hier im Wesentlichen überein; dagegen gehen sie auseinander, 
was den Inhalt der Frage betrifft. 

Während es sich bei Wolfram — wir kommen darauf gleich zurück — um 
eine „Mitleidsfrage“ handelt, ist es bei Chretien eigentlich eine Doppelfrage: 
Perceval sollte einmal fragen, warum die Lanze blute, und zum andern und 
wohl vornehmlich nach dem Gral (graal), cui l’an an servoit (v. 3245)5, was 
am ehesten meint: „für wen der Graldienst bestimmt ist“*, und nicht etwa 
auf eine „reale Speisung des Gralkönigs“ hinweist. Konrad Burdadh hat frei- 
lich gegen die Ansicht, daß es sich bei Chretien um eine bloße „Erkundi- 
gungsfrage“ handle, Einspruch erhoben und sich um den Nachweis bemüht, 
daß es auch bei ihm um die Mitleidsfrage gehe’. Nach dem Urteil des Ein- 
siedlers habe Perceval Schuld auf sich geladen u. a. „weil er angesichts des 
leidenden Fischer-Königs und seiner trauernden Umgebung die Frage der 
Teilnahme unterlassen und keinerlei Mitgefühl rechtzeitig bekundet 
hat“. Auch bei Chretien sei die Frage „wie bei Wolfram Frage des Mitleids, 

"wenn das auch infolge des Fehlens der die Frage endlich aussprechenden 
Schlußszene nicht so handgreiflich in die Augen fallen kann“. Die betreffen- 
den überlieferten Partien des Perceval gestatten aber eine solche Interpre- 
tation schwerlich®, und der fehlende Schluß macht diese These vollends un- 
sicher. 


5 Die betreffenden Stellen verzeichnet A. Hilka, a. a. O., in der Anmerkung zu 
v. 3245. 

8 Vgl. Erich Köhler, Ideal und Wirklichkeit in der höfischen Epik, Studien zur Form 
der frühen Artus- und Grabdichtung (Beihefte zur Zeitschrift für Romanische 
Philologie 97) Tübingen 1956 S. 225. 

? K. Burdach, Der Gral, Forschungen über seinen Ursprung und seinen Zusammen- 
hang mit der Longinuslegende (Stuttgart 1938) S. 435ff., auch S. 420f. nebst Anm. 5. 

8 Burdach möchte u. a. auch (S. 420 Anm. 5) die Szene beim Aufbruc von der Grals- 
burg heranzichen, da Perceval wähnt, die Knappen seien auf die Jagd geritten 
und ihnen nachreiten will, um sie zu fragen, ob einer von ihnen ihm sagen würde, 
De la lance por qu'ele sainne (:,von der Lanze, warum sie blute“), Sl puet 
estre por nule painne, Et del graal ou lan le porte (:,... und vom Gral, wohin 
man ihn trage“, v. 3999—4001), und beruft sich für den mittleren Vers (4000: 
S’il puet estre por nule painne) auf die Übersetzung von Konrad Sandkühler. 
Chrestien de Troyes, Perceval oder die Geschichte vom Gral (Stuttgart 1929) 
S. 82: „ob es wohl einer Pein wegen geschehe“; dagegen hat sich s. Zt. bereits 
Hilka (s. Burdadh, a. a. O.) ausgesprochen, und auch Sandkühler übersetzt jetzt 
in seiner 2. Auflage (Stuttgart 1957) S. 62 die obigen Verse: „(ob einer von ihnen 
ihm erzählen könne), wenn es irgend möglich wäre, warum die Lanze blute und 
wohin man den Gral trage.“ 


ır 


4 Franz Rolf Schröder 


Andererseits hat man, aus einem gewissen harmonisierenden Bestreben, 
Wolfram seiner (einzigen?) Hauptquelle, Chretien, wenigstens anzunähern, 
gemeint, man werde „zutreffender für Chretien und Wolfram von einem 
Typus der Eindrucksfrage sprechen, die beim mittelhochdeutschen 
Dichter von der Barmherzigkeitsfrage ergänzt wird“®, Hingegen hat sich 
Hugo Kuhn unlängst dahin geäußert, die Frage selbst sei „auch bei Wolf- 
ram keine Mitleidsfrage, in den beiden Formulierungen, die er gibt (484, 
27; 795, 28), sondern reine Tatsachenfrage“!%. Schwerlich mit Recht. An der 
ersten dieser beiden Stellen klagt Trevrezent dem Neffen gegenüber — ehe 
er weiß, das es Parzival selber gewesen ist — ein Ritter sei auf die Gralsburg 
gekommen, doch ohne zu fragen (484, 24ff.): 

„unpris der dä bejagte, 

sit er den rehten kumber sach, 

daz er niht zuo dem wirte sprach: 

‚herre, wie stet iuwer nöt?‘ ,..“ 
Und die zweite betrifft Parzivals entscheidende, erlösende Frage bei seinem 
zweiten Besuch auf der Gralsburg: „@heim, waz wirret dir?“ — was man 
allgemein und durchaus sinngemäß und zutreffend mit: „Oheim, was fehlt 
dir?“ wiedergibt!!. Das kann nur als Mitleidfrage gemeint sein und verstan- 
den werden, und es wird bestätigt durch den Vorwurf mangelnden Mitleids 
und Erbarmens, den sowohl Sigune (: iuch solt iuwer wirt erbarmet hän, 
255, 17) wie auch Cundrie (: sin nöt iuch solte erbarmet hän, 316,3) gegen Par- 
zival erheben — wobei es zunächst belanglos ist, ob dieser Vorwurf mit Wolf- 
rams Gesamtcharakteristik seines Helden übereinstimmt, also berechtigt ist 
oder nicht. 

Bereits in der Szene auf der Gralsburg klingt das Motiv auf. Parzival ist 
von dem Wunder des speisespendenden Grals offensichtlich stark beeindruckt 
und möchte gerne fragen; aber eingedenk der Lehren des alten Gurnemanz, 
nicht zu viel zu fragen, unterläßt er es und denkt bei sich, er werde es ohne- 
hin schon erfahren, wie ez dirre massenie stet (239, 17). Aber unmittelbar 
danach wird das Schwert hereingetragen, und Anfortas schenkt es seinem 


® Wilhelm Kellermann, Aufbaustil und Weltbild Chrestiens von Troyes im Perce- 
ann (Beihefte zur Zeitschrift für Romanische Philologie 88). Halle-S. 1936. 
. 102. 
H. Kuhn (s. o. Anm. 1), S. 171. — Ähnlich auch W. J. Schröder (s. o. Anm. 1) 
S. 47f.: es handle sich um eine „Wissensfrage“, und der Mitleidsgedanke“ werde 
„doch erst nach dem ersten Gralsbesuch von Sigune hereingebract“, eine Schei- 
dung, die mir unannehmbar ist. 
So z. B. auch Ernst Martin, Parzival- und Titurel-Kommentar (Halle-S. 1903, 
zu Parz. 24, 22, wo auf Hartmanns „Armen Heinrich“ v. 544 verwiesen wird; 
vgl. ferner auch dessen „Gregorius“ v. 425f.: „vil liebiu swester, sage mir, dü 
truobest sö, waz wirret dir?“, was doch auch nicht als „reine Tatsachenfrage“ ge- 
meint ist, u. a. m. — Wenn etwa der Arzt einen Patienten besucht und nach seinem 
Befinden fragt, so will er freilich, wenigstens in erster Linie, Tatsachen erfahren, 
um danach die Diagnose zu stellen; aber gemeinhin ist es doch, wenn wir einem 
Kranken einen Besuch machen und uns nach seinem Befinden erkundigen, Aus- 
druck des Mitgefühls oder auch des Bedauerns und Mitleids. 


1 
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jungen Gast mit dem Bemerken: er habe es selber in mancher Kampfesnot 
getragen, ehe Gott ihn geschlagen habe; nun möge er es mit Glück führen. — 
Diese leise Anspielung auf sein Leiden soll doch offenbar Parzival veran- 
lassen, danach zu fragen (: waz wirret iu?) Und dazu stimmt, daß Wolfram 
eben jetzt in die Klage ausbricht (240, 3ff.): 


öw& daz er niht vrägte dö! 

des bin ich vür in noch unvrö, 
wan do erz enpfienc in sine hant, 
dö was er vrägens mit ermant... 

Zur Mitleidsfrage möchte ich nun aber auf eine bislang noch nicht be- 
achtete Parallele aus einem anderen, nicht christlichen Kulturkreis hinweisen, 
auf eine islamische Legende, die sich in dem Rebäbnäme, dem „Fiedel- 
buche“, des Sultan Veled (Walad), 1226—1317, findet!?, des Sohnes des 
berühmtesten mystischen Dichters der Perser, Maulänä Dschaläl-addin Rümi 
(gest. 1273), des Begründers des Ordens der „Tanzenden Derwische“. In 
jener Legende wird „in ganz krasser Form die Auffassung vom Heiligen als 
Manifestation Gottes demonstriert“: Moses hat einen Heiligen, der krank 
war, vernachlässigt, ihm keinen Krankenbesuch abgestattet; Gott gibt ihm 
darob eine Lehre, indem er ihm vorhält, er hätte ihn, Gott selbst, vernach- 
lässigt — 

„Gott sprach zu Moses: ‚Ich war krank; verlangt man so nach seinem Freunde? 

Groß und Klein kam, mich zu sehen; wie kommt es, daß du nicht kamst, nach 
mir zu fragen?‘ 

Moses sprach: ‚Fern von dir sei Krankheit! Du bist der Schöpfer, woher [käme] 
dir Krankheit?!‘ 

Wieder sprach [Gott]: ‚Krank war ich, [aber] du kamst nicht! das Wort das 
ich sagte, hast du nicht in Rechnung genommen‘. 

Moses sprach: ‚Dies Geheimnis verstehe ich nicht; was du mit dem Worte meinst, 
weiß ich nicht.‘ 

Gott sprach: ‚Krank wurde einer meiner Heiligen; in der Welt hat Krankheit 
[sich] mannigfaltig ausgebreitet(?). 

Warum bist du nicht eines Tages hingegangen und hast nach 
ihm gesehen, und mit ‚Wie geht’s dir‘ dich nach seinem Befinden 
erkundigt? 

Ich bin durch seine Krankheit krank; meine nicht, daß ich von jenem meinen 
Heiligen gesondert sei. 

Wer nach ihm sieht, der hat nach mir gesehen; wer nach ihm fragt, der hat nach 
mir gefragt. Ber 

Mic in ihm und ihn in mir erblicket (bezw. nach mir in ihm und nach ihm in 
mir sehet); mich bei ihm und ihn bei mir erfraget. j 

Der Leib ist er, ich seine Seele, wisset dies; wie der Himmel ist sein Busen, ich 
seine Sonne. 

Wir beide sind eins, nicht als zwei sehet uns an; haltet euch an ihn, er wird 
euch gnädig sein. ; 5 RER 

Wer mich von ihm sondert (unterscheidet), der ist gewiß mein Feind‘ ...” usw. 


12 Vgl. Taeschner, Die Erlösungssehnsucht in der islamischen Mystik des Mittelalters, 
in: Orientalische Stimmen zum Erlösungsgedanken, herg. von F. Taeschner (Mor- 
genland Heft 28. Leipzig 1936) S. 55ff., die obige Legende S. 72f. — Für einige 
Auskünfte über die Persönlichkeit des Sultan Veled möchte ich Frau Privatdozen- 
tin Dr. Susanne Wilzer-Würzburg auch hier herzlich danken. 
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Die Gleichheit der Frage hier wie dort (: @heim, waz wirret dir?“ — „wie 
geht’s dir?“) ist evident. Gleich ist auch das Motiv der Unterlassung der 
Frage und der Vorwurf mangelnden Mitgefühls mit dem Leidenden. Es 
besteht somit eine vollkommene ideelle Übereinstimmung zwischen der Wolf- 
ramschen Fassung und Auffassung und der islamischen Legende, die etwa 
zwei Menschenalter nach Wolframs Tod (um 1220) aufgezeichnet worden ist, 
womit jedoch über ihr wirkliches Alter nichts gesagt ist. Als Parallele ist 
diese Legende jedenfalls beachtenswert; klarer und eindringlicher noch als 
der Parzival zeigt sie, um welch ein ernstes sittlich-religiöses Problem es 
geht. ... Aber — so möchten wir fragen — handelt es sich bloß um eine ferne 
Parallele? oder vielleicht um anderes und mehr? — Der Versuch dürfte im- 
merhin erlaubt sein. Hierzu müssen wir weiter ausgreifen. 


Man hat für den Parzivalstoff, der uns ja nur in literarischer Formung 
überkommen ist, vielfach ein altes Heldenmärchen, ein Parzival-„märchen“, 
als Keimzelle und Ausgangspunkt angesetzt, aber alle diese Rekonstruktions- 
versuche stehen auf ganz unsicheren Füßen. Insbesondere hat man an die 
Dümmlingsmärchen erinnert, und daß Motive, d. h. Einzelzüge aus diesen 
übernommen sind — wie etwa die täppische Befolgung der Ratschläge der 
Mutter — soll nicht bestritten werden. In diesem Märchentypus sind es alle- 
mal drei Brüder oder Gesellen, die das Abenteuer wagen, und allemal ist es 
der jüngste, dem man es am wenigsten zutraut, der Dümmling, dem es 
glückt!3. Nun hat zwar auch der Chreötiensche Perceval zwei ältere Brüder, 
die, als der Held der Erzählung erst zwei Jahre alt ist, am gleichen Tage, da 
sie zum Ritter geschlagen, auf der Heimreise zu den Eltern getötet werden!4. 
Sie sind also schon vor dem Beginn „aus der Saga“, und niemand dürfte diese 
Dreizahl der Brüder auf jenen Märchentyp zurückführen wollen. Nach dem 
(nicht von Chretien verfaßten) Bliocadran-Prolog aus dem Ende des 12. 
Jahrhunderts ist Perceval hingegen der einzige Sohn seiner Eltern, ebenso 
auch bei Wolfram, der hierin „einer dem Bliocadran-Prolog ähnlichen Über- 
lieferung“ folgt!5, und diese braucht gegenüber Chretien keineswegs die jün- 
gere zu sein!®. — Was aber vor allem gegen die Herleitung aus dem Dümm- 
lingsmärchen spricht, ist der Umstand, daß die Parzivalsage gerade in dem 
entscheidenden Punkt von jenem abweicht: mißglückt doch dem Helden 


13 So 2. B. in den Grimmschen Märchen Nr. 86. 57. 62—64. 97. 106, auf die Gustav 
Ehrismann, Geschichte der deutschen Literatur bis zum Ausgang des Mittelalters 
II, 2, 1 (München 1927) S. 250f. hinweist. 

Perceval (ed. Hilka) v. 406ff., im Bericht der veve dame. 

So A. Hilka in der Anmerkung zu Perceval v. 481 S. 625; vgl. auch Stefan Hofer, 
is ae Leben und Werke des altfranzösischen Epikers (1954. Graz- 
Es sei daran erinnert, daß sich die früheste Erwähnung von Percevaus, li Galois, 
bereits in Chretiens ‚Erec‘ (ed. W. Foerster) v. 1526, findet, was sehr wohl für 
einen vorchretienschen Percevalroman sprechen kann, wie ja Chretien auch 


Be (trotz Ph. A. Becker) der Verfasser des ältesten Tristanromans gewesen 
ist. 
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das Abenteuer, er verfehlt die Frage!?”. Vom Märchen herkommend und von 
ihm aus gesehen, ist dies nicht nur überraschend und befremdlich, es ist ganz 
unmärchenhaft — gar nicht zu reden, daß Parzival nachmals wissend die 
erlösende Frage an Anfortas richtet. 

Strukturell steht die Mär von Parzival nicht dem Märchen, sondern der 
Legende nahe. Hier verfällt der Heilige, wie dort der Held, in Schuld und 
Sünde, wird verflucht und ausgestoßen aus seinem bisherigen Kreis, um in 
langjähriger Reue und Buße schließlich die vollkommene Läuterung zu er- 
reichen. Und gerade an der Legende haben die Epiker des 12. Jahrhunderts 
erzählen gelernt. Vom Pfaffen Lamprecht bis zu Wolfram haben die deut- 
schen Dichter neben weltlichen Themen mit Vorliebe auch die Legende ge- 
pflegt, wie auch Chretien von Troyes einen solchen Legendenstoff im „Wil- 
helm von England“ bearbeitet hat, mag dieser nun am Beginn seines epischen 
Werkes stehen oder in seine späteren Lebensjahre fallen und den „Über- 
gang zum Perceval“ bilden!®. Die Bedeutung der Legende für die literarische 
Entwicklung erhellt auch daraus, daß der höfische Roman in seiner Kompo- 
sition entscheidend von ihr bestimmt ist. „Die Abenteuerfahrten, die der höfi- 
sche Roman nach ihrer Schwere und dem Grad ihres Altruismus ordnet und 
steigert, sind Leiden sittlicher Läuterung — dem Martyrium der Legende 
vergleichbar —, deren siegreiche Überwindung hier zu den Freuden des Jen- 
seits, dort zu dem Endzustand irdischer Glückseligkeit und @re, d. h. dem 
Vollbesitz des honestum, führt!®,“ 

Von der Legende aus gesehen erhält nun aber auch die Gralfrage ein an- 
deres Gesicht. Solange man die Blicke auf das Märchen heftete, blieb auch 
ein Widerspruch und klaffender Riß zwischen der verfehlten Frage und der 
am Ende wissend gestellten bestehen — nur durch List oder heimliches Lau- 
schen darf der Märchenheld das Geheimnis erfahren — und so mußte man, 
wie etwa auch Benedikt Mockenhaupt in seiner tiefdringenden Arbeit?°, im- 
mer wieder zu dem Schluß gelangen, daß Wolfram mit dem vermeintlichen 


17 Richtig bemerkt Karl Helm (s. o. Anm. 1), S. 101 Anm. 12, daß ein keltisches 
Märchen gleichen Inhalts (wie Parzivals Gralfrage) nicht bekannt sei; aber die 
schwäbischen Beispiele bei Ernst Meier, Deutsche Sagen, Sitten und Gebräuche aus 
Schwaben I (Stuttgart 1852) Nr. 37 (S. 38f.), Nr. 38 (S. 39) und Nr. 50 (S. 45f.), auf 
dessen Buch sich Helms ungenaue Zitierung beziehen dürfte, gehören keineswegs 
hierher. 

18 So zuletzt, wenn auch nicht zwingend Stefan Hofer, Chretien von Troyes, Leben 
und Werke des altfranzösischen Epikers (Graz-Köln 1954) S. 183, der (S. 180ff.) 
mit schwerwiegenden Gründen für Chretien als Verfasser des „Wilhelm von 
England“ eintritt, während Herrmann Tiemann, Die Datierungen der alt- 
französischen Literatur: Romanistisches Jahrbuh VIII (1957). Hamburg 1958 
S. 110ff. das Werk ihm wieder absprechen möchte (beiläufig S. 124). 

1% Julius Schwietering, Der Tristan Gotfrids von Straßburg und die Bernhardische 
Mystik (Abhandlungen der Preußischen Akademie der Wissenschaften 1943. Phil.- 
hist. Klasse Nr. 5) S. 4, vgl. auch S. 21. 

20 B. Mockenhaupt, Die Frömmigkeit im Parzival Wolframs von Eschenbad. Ein 
Beitrag zur Geschichte des religiösen Geistes in der Laienwelt des deutschen 
Mittelalters (Bonn 1942), bes. S. 68ff. 
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Märchenmotiv nicht völlig ins Reine gekommen sei. In der Legende hin- 
gegen ist es völlig anders: sie verlangt Sühne für die versäumte Frage, auf- 
richtige Reue und Buße (was dem Märchen völlig fremd ist), und die Frage 
des Schlusses: „was fehlt dir?“ ist dann nur das äußere Symbol des die 
letzten Tiefen der Seele erfassenden, inneren Wandels. 

Bei einer Dichtung des abendländischen Mittelalters, insbesondere bei 
einer Problemdichtung wie dem ‚Parzival‘, ist es zweifellos der richtige Weg, 
zunächst einmal zu prüfen, wie weit sie aus dem christlichen Geist und den 
religiösen Anschauungen und Strömungen ihres eigenen Kulturbereichs er- 
klärbar und verständlich wird. Diesen ganzen Fragenkreis haben in jüngster 
Zeit vor allem die Arbeiten von Friedrich Maurer und Peter Wapnewski 
wesentlich gefördert?. Hierbei bleibt jedoch immer zu bedenken, daß die 
ritterlich-höfischen Dichter keine gelehrten Theologen, sondern Exponenten 
der schwankenden und mannigfachen Einflüssen unterworfenen, oft schwer 
greifbaren Laienfrömmigkeit sind??. Und noch ein weiteres kommt hinzu, 
daß nämlich jenes christliche Ideengut keineswegs immer von jeher im Chri- 
stentum verwurzelt sein muß. Wie bei der Bekehrung vorchristliche Kult- 
stätten und heidnisches Brauchtum vielfach übernommen und christianisiert 
worden sind, so konnte das Christentum auch in aller Folgezeit Vorstellun- 
gen und Einzelzüge wie ganze legendär-religiöse Überlieferungen anderer 
Hochreligionen, wenn diese ideell mit der christlichen enger oder weitläufiger 
verwandt waren, immer wieder sich assimilieren, zumal dann, wenn sie dem 
Christentum adäquat waren und in gleicher oder ähnlicher Weise auch in 
ihm sich finden. 

Hierfür ein ganz eindeutiges Beispiel: die Vorstellung der Frau Welt ist 
bekanntlich ein sehr beliebtes Motiv der abendländischen Kunst und Dich- 
tung des 13. Jahrhunderts, und sie entspricht so völlig der christlichen An- 
schauung von dem letzten Unwert, der Nichtigkeit der Welt und alles Ir- 
dischen, daß wohl niemand an ihrem rein christlichen Ursprung zweifeln 
würde (und auch früher nicht gezweifelt hat) — wenn eine iranische Pa- 
rallele nicht das Gegenteil erwiese. Sie steht im Dönkard, einer mittel- 
persischen Kompilation des 9. Jahrhunderts, die aber auf ältere Quellen 
zurückgeht?®. Die Übereinstimmung ist — z. T. bis in den Wortlaut hinein — 
so schlagend, daß ein Zusammenhang garnicht bezweifelt werden kann, und 
so muß die iranische Legende irgendwie ins Abendland gelangt sein, wenn 
uns auch die Wege und die Vermittler nicht mehr faßbar sind, was ja für die 
meisten Wanderungen orientalischer Stoffe gen Westen gilt. 

Ganz ähnliches gilt m. E. für die Mitleidsfrage bei Wolfram. Gewiß sind 
Nächstenliebe, Mitleid und Barmherzigkeit hohe christliche Tugenden und 


21 Vgl. die Literaturnachweise o. Anm. 1. 

22 Vgl. P. Wapnewski, Wolframs Parzival (1955) bes. S. 174ff., dazu auch Max 
Wehrli, Anzeiger für deutsches Altertum 68 (1955), 114f.; Hugo Kuhn, Parzival 
(s. 0. Anm. 1) S. 191£.; H. Kolb, Euphorion 52 (1958), 85ff. 

®® Vgl. Heinrich Junker, Frau Welt im Iran: Zeitschrift für Indologie und Iranistik 2 
(1923), 237Ef.; auch F. R. Schröder, Die Parzivalfrage (München 1928) S. 33£. 
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Pflichten, aber auch im Buddhismus wie im Islam werden sie gefordert. Um so 

leichter daher konnten derartige Vorstellungen, in Legendenform oder wie 

auch immer, aus einem religiösen Bereich in den andern hinüberwechseln, 

wofür das wohl sprechendste Beispiel die Buddhalegende ist, die im Abend- 

ER als „Barlaam und Josaphat“-Roman reinchristlihes Gewand angelegt 
at. 

Nun ist allerdings in der Wolframforschung heute die durchaus obherr- 
schende Meinung, daß das Mitleidsmotiv erst von dem deutschen Dichter her- 
rührt, — aber bei näherer Prüfung doch mehr aus gefühlsmäßigen Gründen 
(: weil dieser Zug — und gewiß zutreffend — so echt Wolframisch anmutet), 
als daß ein wirklich bündiger Beweis dafür erbracht worden wäre. Es sei 
immerhin an den Zug im altfranzösischen Perlesvaus des 13. Jahrhunderts 
erinnert, wonach der Fischerkönig erkrankt sei, weil Perceval nicht fragte, 
was sich (mit H. Sparnaay) doch am besten verstehen läßt, „wenn dem Dichter 
die Vorstellung der Mitleidsfrage vorschwebte, obgleich diese sich in seinem 
Zusammenhang nicht verwenden ließ“2*, Auch sonst dürfte man diese und 
jene Übereinstimmung zwischen den späteren Gralromanen und Wolfram 
(gegen Chretien) zu leicht genommen haben. Dies begreift sich aus jener 
Einstellung zum Wolframschen Quellenproblem, welche Friedrich Panzer 
dahin zusammengefaßt hat: „Sein Parzival als Ganzes hat keine andere Vor- 
lage gehabt, als Chrestiens Perceval; was davon abweicht oder darüber hin- 
ausgeht, ist freie Erfindung Wolframs, die freilich im einzelnen, vielfach er- 
weisbar, sich Anregungen und Vorbilder aus literarischer und sicher auch 
mündlicher Überlieferung der verschiedensten Art geholt hat.“25 Von der 
gleichen Annahme geht auch Bodo Mergell in seiner gewiß tiefdringenden 
und feinsinnigen umfassenden Analyse und künstlerischen Würdigung des 
„Parzival“ aus?*. Aber wenn er glaubt den Nachweis erbringen zu können 
und erbracht zu haben, daß alle Abweichungen von Chretien bis in die aller- 
kleinsten und -feinsten Einzelzüge Wolframs eigenste Gestaltung seien, nur 
von ihm herrühren können, so bedeutet das doch eine gewaltige und gewalt- 
same Überanstrengung der Methode, die letzthin Voraussetzung und Er- 
gebnis ineins setzt, mit der man schließlich alles und jedes beweisen kann 
und — die in etwa an Münchhausens Zopfabenteuer erinnert. Die „Werk- 
interpretation“ feiert heute ihre Triumphe (und zuweilen Orgien). Sie hat 
unbestreitbar in der Deutung des einzelnen Dichtwerkes vielfach wertvolles 
geleistet, aber sie muß sich der Grenzen, die auch ihr gesetzt sind, bewußt 
bleiben, und sie überhebt uns keineswegs der heute stark in Verruf und Miß- 
kredit geratenen und verpönten Quellenforschung. 


2ı H. Sparnaay, Verschmelzung legendarischer und weltlicher Motive in der Poesie 
des Mittelalters. Groningen 1922. S. 107. 
25 F. Panzer, Gahmuret, Quellenstudien zu Wolframs Parzival (Sitzungsberichte der 
Heidelberger Akademie der Wissenschaften, Philos.-hist. Klasse 1939/40. 1. Abh.) 
i 3 125. 
= er Wolfram von Eschenbach und seine französischen Quellen II. Teil: 
Wolframs Parzival (Münster i. W. 1943). 
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Kyöt, auf den sich Wolfram, neben meister Cristjän, mehrfach beruft, gilt 
zwar zu allermeist als literarische Fiktion, als scherzhafte Irreführung der 
Hörer und Leser seitens des Dichters. Die Beurteilung Wolframs und seines 
Parzival wäre gewiß weit einfacher und klarer, wenn dem wirklich so wäre. 
Aber es ist nun einmal keineswegs so sicher, wie es vor allem die (sozusagen 
offizielle) Forschung der zwanziger und dreißiger Jahre glaubte. Kyot bleibt 
die große crux aller Wolframforschung oder (mit Wolfgang Mohr) „der 
alte Störenfried“2”, der sich eben immer wieder — auch ungerufen — meldet 
und Zweifel hervorruft — öfter, als es ihnen lieb ist, vielleicht auch in den 
Herzen der Kyotgegner. Hinwider gehen die Ansichten derjenigen, die mit 
der Existenz Kyots rechnen, in der Frage, welcher Art diese Quelle Wolframs 
gewesen sei, sehr weit auseinander, was hier nicht näher erörtert werden kann. 
Wenn jedoch Hans Eggers in seinem dankenswerten und umsichtigen For- 
schungsbericht sagt, darin sei sich „die heutige Forschung einig, daß es ein 
angeblich verschollenes Gralepos eines uns unbekannten Kyot nicht gegeben 
habe; denn im Parzival ist kein Raum für eine zusammenhängende zweite 
Quelle neben Chretien“28, so hat er übersehen, daß z. B. der (von ihm zwei 
Seiten später genannte) französische Gelehrte Jean Marx in der Tat mit einem 
Gralepos Kyots rechnet2?. Auch ich bin nach wie vor der Überzeugung, daß wir 
um ein solches nicht herumkommen. Und wenn man schon Wolframs Quellen- 
berufung ernst nimmt, dann ist es doch eigentlich unerfindlich, daß man seine 
ausdrückliche Angabe, wonach Kyot erzählt habe, wie Herzeloyden kint den 
gräl erwarp ... (827, 5f.) — also der Verfasser eines Gral- und Parzival- 
romans gewesen sein muß — wieder ganz außeracht läßt und als bedeutungs- 
los beiseite schiebt! Bei einigen Stellen, an denen sich Wolfram beiläufig auf 
Kyot beruft, könnte man gewiß zunächst literarische Fiktion erwägen, aber 
ganz unmöglich wird diese Auffassung, von andern Bedenken abgesehen, 
bei der so nachdrücklichen Berufung auf Kyot gerade in diesem letzten Ab- 
schnitt (827) der ganzen Dichtung. An dieser Stelle einen (auf deutsch) lite- 
rarischen „Schwindel“ — und sei es auch nur im Scherz — anzunehmen, er- 
scheint mir unvereinbar mit dem Tenor des Schlusses, insbesondere mit den 


”" W. Mohr, Parzival und die Ritter. Von einfacher Form zum Ritterepos: Fabula I 

(1958), 213. — Es ist jedenfalls symptomatisch für die heutige „Krise“, daß auch 
von anderen Seiten ein „Kyot?“ immer wieder wenigstens beiläufig erwogen 
wird; vgl. z. B. Hugo Kuhn, Parzival (s. oben Anm. 1) $. 168 Anm. 9, und S. 169 
Anm. 12; Roswitha Wisniewski, Wolframs Gralstein und eine Legende von 
Lucifers Edelsteinen: Paul u. Braunes Beiträge 79 (Tübingen 1957), 64; schwan- 
kend auch W. J. Schröder (s. o. Anm. 1) $. 266 Anm. 1: „Es ist freilich keineswegs 
notwendig, Kyöts Existenz überhaupt zu fordern“, während Werner Schröder, 
Zur Chronologie der drei großen mittelhochdeutschen Epiken: Deutsche Viertel- 
jahrsschrift für Literaturwissenschaft und Geistesgeschichte 31 (1957), 204ff. strikt 
an Kyot als literarischer Fiktion festhält (S. 284). — Vgl. auch die Kyot-Erwä- 
gungen von Kurt Herbert Halbach, Epik des Mittelalters, in: W. Stammler 
Deutsche Philologie im Aufriß. 2. Aufl. II, Sp. 566. 
aan Da arenaune in der Krise? Ein Forschungsbericht: Wirkendes 


” Jean Marx, La legende arthurienne et le Graal (Paris 1952), S. 377ff. 


28 


Parzivals Schuld 1l 


weiteren Versen (827, 19ff.: swes leben sich sö vollendet ...), welche den 
tiefen Sinn des ganzen Werkes noch einmal prägnant zusammenfassen. 

Die Quellenfrage von Wolframs Parzival, schrieb Hermann Schneider 
1943, sei „neuerdings auf einen toten Punkt gekommen“%, und zehn Jahre 
später hat H. Eggers seinen eben erwähnten Forschungsbericht „Wolfram- 
forschung in der Krise?“ betitelt. Dieser Zustand dauert auch heute noch an. 
Die Krise betrifft aber nicht allein Wolframs Werk, sondern die Parzival- 
und Gralsage überhaupt, vor allem das Problem ihres Ursprungs. Die kel- 
tische Theorie — so oft erörtert schon, gewendet und gedreht — befriedigt 
letzthin doch nicht: es ist bislang noch keine keltische Parzivalsage gefunden 
worden, und die Herleitung des Grals aus keltischen Zauberschüsseln und 
-kesseln läßt allemal den Zweifel nicht verstummen — ganz zu schweigen 
von den Versuchen, die Artusepik gar bis auf keltische Mythen zurückzu- 
führen. Freilich, daß viele Einzelmotive aus keltischen Märchen und Sagen 
stammen, soll damit keinesfalls geleugnet werden, so wenig wie die Tatsache, 
daß der Gral christliche Einwirkungen erfahren hat, d. h. nachträglich ver- 
christlicht worden ist. 

Aus der einseitig dem keltischen Westen zugewandten Blickrichtung be- 
greift es sich, daß so grundlegende neuere Arbeiten wie die von Lars-Ivar 
Ringbom®! und Werner Wolf3?, welche den iranischen Ursprung der Gral- 
vorstellung — wie ich glaube, überzeugend — zu erweisen suchen, bis heute 
nicht die ihrer Bedeutung auch nur irgendwie entsprechende Beachtung ge- 
funden haben®3. Sie sollen in einem zweiten Aufsatz, über das Gralproblem, 
eingehend gewürdigt werden. Gegenwärtig beschränke ich mich auf einige 
kurze Bemerkungen, soweit sie die hier erörterten Fragen betreffen. 

Wir sahen bereits, daß die Parzivaldichtung strukturell mit der Legende 
engstens verwandt ist. Nun ist die Legende aber keine ausschließlich christ- 
liche literarische Gattung, sondern eine nicht minder reiche Blüte hat sie im 
Buddhismus entfaltet wie auch im Islam, der für uns besonders bedeutsam 
ist. Die islamische Mystik hat eine höchst eigenartige Gestalt ausgebildet und 
herausgestellt, die in urzeitlichen, vor allem iranischen Spekulationen vom 
Urmenscen oder Ersten Menschen wurzelnd, durch die Gnosis hindurch, im 


30 H. Schneider, Heldendichtung, Geistlichendichtung, Ritterdichtung? (Heidelberg 
1943) S. 301. 

31 ].-I. Ringbom, Graltempel und Paradies, Beziehungen zwischen Iran und Europa 
im Mittelalter (Kungl. Vitterhets Historie och Antikvites-Akademiens Hand- 
lingar, Del 73) Stockholm 1951. ri 

se W. Wolf: vgl. zuletzt in: Albrechts von Scharfenberg Jüngerer Titurel, kritisch 
herg. Bd. I (Deutsche Texte des Mittelalters Bd. XLV). Berlin 1955. Einleitung 
bes. S. XXXIII#., wo Wolf auch seine wichtigen Einzeluntersuchungen aufführt. 

33 Vgl. aber immerhin Hugo Kuhn (s. oben Anm. 1) 5. 167 Anm. 9; 169 Anm. 12. — 
Es ist jedoch bezeichnend für die Forschungslage, daß auf dem Gral-Kolloquium 
zu Straßburg (29. 3.—8. 4. 1956), vgl. Les Romans du Graal aux XII® et XI 
siecles (Colloques Internationaux du Centre National de la Recherche Scientifique 
III. Paris 1956) die Möglichkeit östlicher Herkunft und so insbesondere die 
Arbeiten von W. Wolf und Ringbom weder von den 17 Vortragenden noch in der 
Diskussion überhaupt gestreift worden ist. 
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Islam schließlich mit dem Propheten verschmelzend als der „Vollkommene 
Mensch“ entgegentritt?4, der &Acıog ävdgwnog, der uns in der christlich- 
gnostischen Naassenerpredigt (welche der 235 verstorbene römische Bischof 
und Kirchenschriftsteller Hippolytos in seine „Ketzer-Vertreibung“ eingefügt 
hat) erstmalig bezeugt ist. Mit dieser Gestalt weist Parzival — der in der 
abendländischen mittelalterlihen Dichtung doch ganz einsam aufragt — 
ideell gewisse nahe Berührungen auf. Wenn es von dem „Vollkommenen 
Menschen“ heißt, er sei derjenige, „der den doppelten Weg zurücklegt: zu- 
nächst abwärts in die Welt der Erscheinungsmannigfaltigkeit und Sünde 
bis in ihre tiefste Tiefe, dann aufwärts zum Licht und zur göttlichen Ein- 
heit“35, so ist das, wie wir sahen, im Grunde auch Parzivals Weg. Und 
wenn der Gral, wie wir mit Ringbom und Werner Wolf überzeugt sind, ira- 
nischen Ursprungs ist, sollte da nicht die Möglichkeit bestehen, daß es in der 
reichen iranischen und in der an sie anknüpfenden arabischen islamischen 
Erzählungsliteratur einen Roman gegeben hat, welcher auch den „Grals- 
sucher“ kannte3® und damit verbunden weiter das Motiv der unterlassenen 
Frage in der Form der Mitleidsfrage — wie sie etwa auch in jener islami- 
schen Legende, von der wir ausgegangen sind, vorliegt??? 

„Nichts als Annahmen“, wird man einwenden, — aber ist die oft so sicher 
vorgetragene Ansicht, daß die Berufung auf Kyot eine fingierte Quellenan- 
gabe sei, zwingend erwiesen? mehr als eine Annahme? Und ist die Hypothese 
vom keltischen Ursprung der Parzivalsage etwas anderes?3”* Wenn auch viele 
Namen und manche Motive keltisch sind — der ideelle Gehalt des „Parzival“ 
hat nichts auch nur irgendwie Entsprechendes in keltischer Sage und Dichtung. 
Wohl hingegen im Morgenland, und hiermit steht auch Wolframs Angabe 
(P. 453, 11ff.) im Einklang, wonach Kyöt der meister wol bekant ze Dölet 
(: Toledo) die Quelle seines Werkes in heidenischer schrifte (d. h. in arabi- 
scher Schrift) gefunden haben will. Manche der Angaben sind noch nicht ent- 
rätselt und bleiben vielleicht für immer dunkel; möglich auch, daß Wolfram 
einiges mißverstanden hat. Aber deshalb sind wir nicht berechtigt, das Ganze 
in Bausch und Bogen zu verwerfen, zumal es auch zu bedenken gilt, daß 


84 Vgl, Max Horten, Die Philosophie des Islam (München 1924) S. 156ff.; Hans 
Heinrich Schaeder, Die islamische Lehre vom Vollkommenen Menschen, ihre Her- 


kunft und ihre dichterische Gestaltung: Zeitschrift der Deutschen M ländi- 
schen Gesellschaft 79 (1925), 192ff. 5 : ET Bra 


35 Vgl. H. H. Schaeder, a. a. O. S. 253f. 

36 Wie leicht und mannigfach religiöse Allegorien oder Symbole, Legende und 
Roman eine wechselweise Verbindung eingehen können, zeigt z. B. der Hymnus 

von der Perle in den Thomasakten, der fast an der Grenze des Romans steht. 

Christliche Legenden haben vielfach stärkste Anleihen beim spätgriechischen 

Roman gemacht; der altfranzösische Rosenroman hat den ritterlich-höfischen Roman 

zur Voraussetzung usw. 

Es darf wohl damit gerechnet werden, daß die islamische Legende in verschie- 

denen, aber im Grundgedanken gleichen Varianten (deren eine im ‚Rebäbnäme‘ 

zur Aufzeichnung gelangte) im Umlauf war. 

”* „Les influences celtiques dans la litterature du Graal doivent &tre minimes“, 
J. Vendryes, vgl. Les Romans du Graal etc (s. o. Anm. 32) $. 228, 
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Spanien in jenen Jahrhunderten in der Tat einer der großen geistigen Um- 
schlagplätze war und als Vermittler der reichen Geistesschätze des Morgen- 
landes eine führende Rolle gespielt hat. 

Die orientalische Dichtung kennen wir nicht. Vielleicht ist sie verloren ge- 
gangen, vielleicht aber harrt sie wie eine große Zahl anderer persischer und 
arabischer Epen und Romane noch der Entdeckung und Erweckung aus hand- 
schriftlichem Schlummer. Auch Kyots Werk besitzen wir nicht mehr. Aber das 
ist kein Beweis gegen seine Existenz — müssen wir dach z. B. sicher mit dem 
Verlust von mehreren frühesten Tristandichtungen rechnen, wie auch B£rols 
und Thomas’ Tristanbearbeitungen und ebenso die ursprüngliche Tristrant- 
Fassung Eilharts von Oberg nur in Bruchstücken auf uns gekommen sind. Und 
wenn Kyot in der gesamten Graltradition sonst nirgends erwähnt wird, so 
sei daran erinnert, daß auch über Chretiens Gedicht „von König Marke und 
Isold der Blonden“ die gesamte weitverzweigte Tristanüberlieferung schweigt 
und wir von ihm nicht das mindeste wüßten, wenn er es nicht selbst zu Ein- 
gang seines „Cliges“ (v. 5: del roi Marc et d’ Iseut la blonde) erwähnt hätte8®, 

Die Mär von Tristan und Isolde kommt uns aber noch in ganz anderer 
Hinsicht zu Hilfe. Auch hier dominiert die These von ihrer keltischen Her- 
kunft heute fast unwidersprochen, aber seit dem Bekanntwerden des persi- 
schen Romans von Wis und Rämin sind immer wieder Stimmen laut ge- 
worden, welche wegen der in der Tat überraschend großen Ähnlichkeiten 
zwischen diesem und der Tristanfabel die letztere auf das persische Epos 
zurückführen wollen. Von romanistischer Seite hat Rudolf Zenker diese 
Ansicht näher zu begründen versucht®®. Leider hat er seine Rekonstruktion 
der orientalischen Tristanquelle durch eine Reihe sicher nicht dazu gehöriger 
Züge stark überlastet, dadurch die Beweiskraft der wesentlichen Argumente 
geschwächt und so die ganz unberechtigte Ablehnung und spätere Nichtbeach- 
tung seiner Ausführungen — freilich zum kleineren Teil — mitverschuldet. 
Die Frage bedarf dringend einer Wiederaufnahme, und ich hoffe, sehr bald 
eine solche Untersuchung vorlegen zu können. 

Mit dem Ansatz einer zweiten Quelle, Kyots, wird die Selbständigkeit von 
Wolframs kompositorischer Leistung gewiß erheblich eingeschränkt. Aber 
daß sein Parzival dennoch keine bloße Übersetzung ist, läßt sich vielfach auf- 
zeigen, gerade auch in der Schuldfrage. Sie ist bei Wolfram und durch ihn 
noch erheblich verwickelter geworden. Sigune und Cundrie machen, wie wir 
sahen, dem Helden wegen der Unterlassung der Frage die bittersten Vor- 
würfe, es habe ihm an der nötigen Barmherzigkeit gefehlt. Demgegenüber 
betont nun aber Wolfram immer wieder das Mitgefühl seines Helden, der 
auf der Gralsburg einzig wegen der falsch angewendeten Lehre des alten 


88 Dafür, daß Chretiens verlorenes Gedicht mit der Estoire, dem Archetypus, auf den 
Be£rol, Eilhart und Thomas zurückgehen, identisch sei, hat Bodo Mergell, Tristan 
und Isolde, Ursprung und Entwicklung der Tristansage des Mittelalters (Mainz 
1949) S. 38ff. auch nicht den Schatten eines Beweises erbracht. j 

»» R, Zenker, Die Tristansage und das persische Epos von Wis und Rämin: Ro- 
manische Forschungen 29 (1911), 320ff. 
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Ritters Gurnemanz, nicht zuviel zu fragen, versagt habe. Somit wären jene 
Vorwürfe unberechtigt, und man ist sogar soweit gegangen, die Gralfrage 
bei Wolfram als unerheblich anzusehen, deren Unterlassung Parzival über- 
haupt nicht mehr als Schuld und Sünde anzurechnen sei?. Dafür hat man 
sich vor allem auf Trevrizents Verhalten berufen, welcher dem Anschein 
nach dieser Verfehlung kein sonderliches Gewicht beimißt. Hiergegen hat 
jedoch Ludwig Wolff berechtigten Einspruch erhoben und betont“: „Als 
Schwerstes ... lastet auf der Seele Parzivals, nach dem er zur Einsicht ge- 
kommen ist, die Unterlassung der Mitleidsfrage auf der Gralsburg. Es kommt 
in der Darstellung mit voller Kraft zum Ausdruck, wenn er sich nicht zum 
Geständnis entschließen kann, auch bei Trevrizents Erzählung vom Leid der 
Gralsburg und der versäumten Frage, und er sich erst ganz zuletzt, von Scham 
gehemmt, mühsam das Bekenntnis abringt, der Unselige, der nicht gefragt 
hat, sei er selbst gewesen ... Nachdem Parzival die Schuld erkannt und inner- 
lich überwunden hat, ist es nicht die Aufgabe Trevrizents, ihn mit mahnenden 
und strafenden Worten noch weiter zu beschweren, und doch tritt es aus seiner 
Erwiderung hervor, wie tief das Geständnis ihn bewegt, und wie das Handeln 
ihm ein Vergessen aller Einsicht und aller Treue scheint. An der Sache aber 
läßt sich nichts ändern, und so vereint er sich mit ihm in seiner Trauer und 
fordert ihn doch auf, daß er sich nicht zu sehr niederziehen lasse: du solt in 
rehten mäzen klagen und klagen läzen“ (489, 3). 


Gleichwohl sind auch hiermit die Schwierigkeiten noch nicht behoben, und 
zwar vor allem darum, weil das Versäumnis der Frage nicht Parzivals einzige 
Schuld ist, richtiger: nicht geblieben ist. Wir verweisen auf das bereits zu 
Eingang zusammengestellte „Sündenregister“. Und da ist nun eines besonders 
auf- und augenfällig: während Wolfram die Frageschuld durch die starke 
Betonung von Parzivals mitleidiger Natur wesentlich herabmindert und mil- 
dert, stellt er eine andere Sünde, den zwivel, als umso größer und schwer- 
wiegender heraus. Durch die Verfluchung seitens der Gralsbotin Cundrie 
fühlt sich Parzival öffentlich vor aller Welt ungerechterweise entehrt, von 
Gott im Stich gelassen, dem er seiner Meinung nach allezeit hindurch treu 
gedient hat, und sagt Gott den Dienst auf — das besagt der zwivel, der „Zwei- 
fel“, im eigentlichen Sinne als „Ent-zweiung mit Gott“#, 


40 Vgl. besonders F. Maurer, Leid (s. o. Anm. 1), S. 124ff.; P. Wapnewski, Wolf- 
rams Parzival (s. o. Anm. 1), S. 89. 40. 93ff.; auch Wolfgang Mohr, Parzival und 

” Gawan: Euphorion 52 (1958), 10 dürfte die Gralfrage zu gering bewerten. 

L. Wolff, a. a. O. (s. o. Anm. 1) S. 268. Vgl. auch M. Wehrli, Anzeiger für 
deutsches Altertum 68 (1955), 113£.; H. Kolb, Euphorion 52 (1958), 89; W. Henzen 
(s. o. Anm. 1) bes. $. 196ff, 

“ Vgl. nt Hempe) Ber El bei Wolfram und anderweit: Erbe der Ver- 
gangenheit. Germanistische Beiträ ü übi 
N a rs Festgabe für Karl Helm (Tübingen 1951) 

* Ebenda S. 184. Herbert Kolb, Euphorion 52 (1958), 83f. verweist auf den Prolog 
des ‚Willehalm‘ I, 23—28, wo zwivel in einer ausgesprochen religiösen Be- 
deutung“, als „Unglaube“ (im christlichen Sinne), steht. — Daran, daß es sich 
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Die Anregung zur Einführung und starken Hervorhebung des zwivel-Mo- 
tivs, verdankt Wolfram (nach Hermann Schneider) Hartmanns „Gregorius“ 4, 
wo es schon in der Einleitung (v. 64f.) aufklingt; bei Wolfram gar bereits in 
den ersten beiden Versen der ganzen Dichtung*. Ebenso kennt der Gregorius 
auch, da er erfährt, daß er die eigene Mutter geehelicht hat, ein jähes Aufbe- 
gehren wider Gott, v. 2608: sinen zorn huop er hin ze gote, „ein äußerst frucht- 
bares Motiv!... Leider aber verraucht dieser Zorn schnell und ertrinkt in der 
unendlichen Flut bußfertiger Reue, der Mutter und Sohn sich im Übermaß hin- 
geben. Ein ganz blindes Motiv, dieses Hadern mit Gott! .. .“4* Bei Wolfram 
hingegen wird der zwivel, die „Entzweiung mit Gott“, zum Grundakkord 
des ganzen Geschehens von Parzivals Scheiden vom Artushof an bis zu seinem 
Besuch bei Trevrezent hin, zur eigentlichen Hauptschuld geradezu, die sogar 
das Versäumnis der Gralfrage überschattet. So hat man mit vollem Recht von 
einer „Gewichtsverlagerung“ (von der Gralfrage zum zwivel-Motiv) ge- 
sprochen?” — und hier fassen wir einmal, und deshalb ist dies so überaus 
bedeutsam, Wolframs wirklich eigenste Leistung und Abwandlung der Tra- 
dition, während wir die Gralfrage in der Form der Mitleidsfrage ihm ab- 
sprechen und der älteren Überlieferung glaubten zuweisen zu müssen. 

Wesentlich heikler steht es um Parzivals weitere Schuld, um die am Tod 
der Mutter — wenigstens bei Wolfram. Bei Chretien liegen die Dinge 
völlig klar und eindeutig: dem ausreitenden Knaben schaut die Mutter nach; 
‚ als Perceval einen kleinen Steinwurf fort ist, blickt er sich um und sieht die 
Mutter am Brückenkopf hinsinken, und sie liegt ohnmächtig, wie tot, da. Er 
aber sprengt, ohne sich weiter darum zu kümmern, auf seinem Pferd davon 
(v. 620ff.). Damit hat er, mit dem Tod der Mutter, eine schwere Schuld auf 
sich geladen, und wegen dieser Sünde, im Zustand der Sünde, ist er — wie 
ihm sowohl seine Base, la pucele (v.3593ff.), als auch der Einsiedler (v. 6392ff.) 
erklären — unfähig, auf der Gralsburg die erlösende Frage zu stellen. So ist 
also von Chretien in ganz rationaler Weise das Versagen bei der Gralfrage 
in kausalen Zusammenhang mit der Schuld am Tode der Mutter gebracht 
worden. 

Bei Wolfram hingegen erscheint das Motiv abgemildert: der Knabe reitet 


bei Wolfram recht eigentlich um den „religiösen Zweifel“ handelt, ist m. E. 
gegenüber K. Helm (s. o. Anm. 1), S. 98f. unbedingt festzuhalten. 

4 H. Schneider, Parzival-Studien (Sitzungsberichte der Bayerischen Akademie der 
Wissenschaften, Philos.-hist. Klasse 1944/46, H. 4. München 1947) S. 11. — 
Gegen die jetzt beliebte Bezeichnung Wolframs als eines „Anti-Hartmann“, des 
Parzival als eines „Anti-Gregorius“ vgl. die begründeten Einwände von H. Kolb, 
a. a. O0. S. 84f. 

#5 Sehr ansprechend ist die Annahme von H. Kolb, a. a. O. S. 84, daß der Prolog 
zum Parzival erst geschrieben wurde, als die Erzählung schon abgeschlossen war. 
„Denn der Prolog eines mittelalterlihen Erzählwerks setzt das Ganze schon 
voraus, es ist thematisch die Summe des Ganzen.“ Er sei die „nachträgliche 
Formulierung eines Grundgedankens, der in Wolframs Gestaltung der Gralsuche 
latent, aber nicht expressis verbis enthalten ist.“ 

« Ebenda S. 21. 

« H. Hempel, Der ‚zwivel‘ usw. S. 185. 
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davon, ohne sich nochmals umzusehen und ohne die geringste Ahnung vom 
Tod der Mutter (128, 13ff.), und erst aus Trevrezents Mund vernimmt er, daß 
er durch seinen Wegritt den Tod der Mutter verschuldet hat. In der ganzen 
Zwischenzeit ist von der „unwissenden Sünde“ mit keinem Wort die Rede, 
und sie beeinflußt — im Gegensatz zu Chretien — die Handlung in keiner 
Weise, sie ist im Hinblick auf diese bedeutungslos, und das besagt: sie ist im- 
grunde ein blindes Motiv. Das dürfte immerhin eine Erklärung erhei- 
schen, die wir wenigstens versuchen wollen. 

Anders als im französischen Epos haben wir im deutschen eine ausge- 
sprochene Sündenhäufung vor uns, und die einzelnen Verfehlungen stehen 
ohne eine sichtbare Verknüpfung nebeneinander. So betrachtet auch die For- 
schung sie gemeinhin neben- und nacheinander, flächenhaft, d. h. ausschließ- 
lich auf Wolframscher Ebene, als alle ihm eigen und von ihm gestaltet. 
Die andere Möglichkeit, daß diese Häufung teilweise auf frühere literarische 
Stufen zurückweist, also aus einer Überschichtung zu erklären wäre, zieht man 
kaum in Betracht, weil man eben mit Chretien als alleiniger Hauptquelle 
Wolframs rechnet. 

Um diese weiteren „Sünden“ (vor allem den Tod der Mutter und die Tötung 
Ithers) hat sich die jüngste Forschung ganz besonders bemüht“ und wichtige 
und beachtenswerte Beziehungen zur philosophischen und theologischen Lehre 
der Zeit aufgedeckt, aber da in der Beurteilung und Bewertung der Sünden 
unter den Theologen selbst keine Einhelligkeit herrscht*?, hat man doch nicht 
selten das Gefühl, sich in einem Labyrinth zu verlieren, aus dem kaum mehr 
herauszufinden ist — vielleicht, daß man doch die Dichtung eines religiösen 
Laien, der Wolfram nun einmal ist, theologisch manchmal überinterpretiert 
hat. Wir beschränken uns im folgenden auf einige kürzere Bemerkungen, so- 
weit sie mit unserer Fragestellung zusammenhängen. 

Parzivals früheste Schuld ist der Tod der Mutter, der die Folge seines 
Auszugs in die Welt ist. Schon Kyot dürfte den Tod der Mutter erwähnt 
haben um die gewisse Herzlosigkeit des einfältigen, vom Rittertum beses- 
senen Knaben zu kennzeichnen. Chretien steigerte dieses Motiv zur Ursünde 
seines Perceval und verknüpfte es, wie wir sehen, engstens mit dem Ver- 
säumnis der Frage. Wolfram hinwieder wird — wobei wir uns des hypothe- 
tischen Charakters dieser Annahme bewußt sind — in seiner ersten Fassung 
des Parzival, dem „Ur-Parzival“, der die Bücher III—-VI umfaßte, wohl 
Chretien gefolgt sein, dessen Werk ihm zunächst allein bekannt und zugäng- 
lich war. Als er dann später die Kyotsche Fassung kennen lernte, löste er 
unter ihrem Einfluß die Verbindung dieser ersten Schuld mit der Gralfrage 
und milderte, entsprechend seiner durchgehenden Charakterisierung Parzi- 
vals, die Schuld am Tod der Mutter ab, ließ sie aber gleichwohl als „un- 
wissende Sünde“ bestehen. 


Sodann die Erschlagung des Roten Ritters, die nur bei Wolfram 


#° Vgl. vor allem die Arbeiten von F. Maurer und P. Wa ki 
t 2 . Wapnewski (o. Anm. 1). 
“ Vgl. auch Max Wehrli: Anzeiger für deutsches Altertum 68 (1955/56), Br 
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zur Schuld wird. Bei Chretien liegt wieder alles einfach: Perceval tötet ihn mit 
dem Jagdspieß (javelot) und legt seine Rüstung an, wobei ihm Yonet, ein 
Knappe des Artushofes, der den Kampf heimlich beobachtet hat, behilflich ist. 
Der Knappe unterweist ihn auch im Gebrauch der Waffen, Perceval verab- 
schiedet sich von ihm, und Yonet überbringt König Artus die freudige Botschaft 
vom Tod des Roten Ritters, nebst dem von diesem geraubten goldenen Becher, 
und drückt die Befürchtung aus, der einfältige Knabe möchte in einem etwa- 
igen Kampf die neuen Waffen nicht zu handhaben wissen und seine Gegner 
daher ein leichtes Spiel haben. „Da beklagt und bedauert der König den Jun- 
ker [:Perceval] und macht ein betrübtes Gesicht, aber er kann nichts aus- 
richten...“ (v. 1301ff.). Keine Rede davon, daß die Artusgesellschaft den Tod 
des Roten Ritters beweint und bejammert, und keinen Vorwurf erhebt darob 
später der Einsiedler-Oheim. 

Ganz anders bei Wolfram. Er ist es gewesen (darüber besteht kein Zweifel), 
welcher die totale Versippung aller Haupt- und vieler Nebengestalten durch 
geführt hat. So wird von ihm auch Ith£r, der König von Kukümerlant, wie der 
Rote Ritter bei ihm heißt, in die Artus- und Gralsippe eingegliedert; es ist 
der Neffe König Artus’ und damit zugleich ein, wenn auch recht weitläufiger 
Verwandter Parzivals. Mit der Tötung Ithers hat sich Parzival des Verwand- 
tenmordes schuldig gemacht. Auch diesmal ist er unschuldig schuldig gewor- 
den5°. Erst Trevrezent klärt ihn darüber auf; neben der Schuld am T'od der 

Mutter sei dies seine andre „große Sünde“; vgl. 499, 19ff. 

„mit riuwe ich dir daz künde, 
du treist zwuo gröze sünde: 
Ithern du häst erslagen, 
du solt ouch dine muoter clagen....“ 

Diese weitere, erst von Wolfram hineingetragene Schuld hat allerdings 
zu ein paar leichten Unstimmigkeiten geführt. Im Gegensatz zu Chretien, 
der König Artus um das künftige Ergehen Parzivals bangen läßt, bricht bei 
Wolfram die ganze Hofgesellschaft auf die Nachricht von Ithers Tod — etwas 
überraschend — in heftiges Jammern und Klagen aus und betrauert den 
allzufrihen Tod des trefflichsten Ritters in leidenschaftlichen Worten (159, 
20ff.). Damit steht aber in gewissem Widerspruch, daß Iwänet (Chretiens 
Yonet), hier ein Verwandter der Königin Ginov£r, der knappe valsches vrie 


50 Wolfgang Mohr hat diesem ganzen Fragenkomplex in seinem Vortrag „Parzivals 
Ritterlihe Schuld“ (s. o. Anm. 1) eine eigene Betrachtung gewidmet. Man wird 
vielleicht fragen dürfen, ob sich Wolfram selber dieser ganzen Tragweite seiner 
Ausführungen voll bewußt gewesen ist; jedenfalls aber waren sie keimhaft an- 
gelegt, und diese Keime bis ins Letzte weitergedacht zu haben, ‚bleibt das Ver- 
dienst Mohrs, dessen Studie einer der feinsinnigsten Interpretationsversuche der 
letzten Jahre ist. Wie er selbst (a. a. O. S. 156 Anm. 14) betont, möchte er aber 
seine Interpretation der Parzivalhandlung „vom Ither-Thema her nicht als eine 
neue Patentlösung angesehen wissen“; auch sie betrachte die Dichtung nur „von 
einem Standpunkt her“. — Vgl. zur „Kainstat“ des Ritters (W. Mohr), Parzivals 
Erschlagung Ithers, auch Werner Schröder: Wolfram-Jahrbuc, herg. von W. 
Stammler, Jahrgang 1956 S. 9f. 12. 
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(147, 17), der stolze, der knappe cluoc, kiusche und stolz, wie er an verschie- 
denen Stellen genannt wird, an der Erschlagung des Roten Ritters offenbar 
nicht den geringsten Anstoß nimmt und Parzival gar beim Raub der Rüstung 
und der Waffen Hilfe leistet. — Dieser Zug ist allem Anschein nach aus 
Chretien, und d. h. aus dem „Ur-Parzival“ stehen geblieben3!. 


Wenn nachmals im Kampf mit Feirefiz (im XV. Buch) das Schwert Ithers- i 


in Parzivals Händen zerbricht, so ist das die späte Sühne für den „Verwand- 
tenmord“; und nur durch den Edelmut des Heiden wird Parzival das Leben neu 
geschenkt. Es ist ein feiner wohldurchdachter Zug und gewiß eine Neuerung 
des deutschen Dichters. Daneben aber kennt sowohl der französische wie der 
deutsche Roman ein zweites Schwert, das Parzival bei seinem ersten Besuch 
auf der Gralsburg — bei Chretien zu Beginn, bei Wolfram am Schluß kurz 
vor dem Abschied — von Anfortas zum Geschenk erhält. Percevals Base 
weiß darum, daß dieses Schwert einmal zerspringen wird, und warnt ihn 
davor (v. 3645ff.), aber wir wissen nicht, welche Rolle es später spielen sollte, 
da Chretiens Werk unvollendet geblieben ist. Auch Sigune macht dunkle 
Andeutungen über das Schwert (P. 253, 24ff.), aber bei Wolfram, dessen 
Werk doch vollständig ist, erfahren wir niemals etwas genaues darüber. Das 
Gralschwert ist bei ihm zum blinden Motiv geworden. Es kann jedoch nicht 
zweifelhaft sein, daß ursprünglich das Gralschwert die entscheidende Rolle 
gespielt haben muß, während dem Schwert Ithers keine Bedeutung zukam??. 

Dergleichen Unebenheiten und blinde Motive können wohl gelegentlich 
dem Philologen eine wertvolle Handhabe bieten, um Schichten der Über- 
lieferung festzustellen, für das dichterische Kunstwerk und seine Würdigung 
sind sie völlig belanglos, und es ist ebenso töricht, sie dem Dichter anzukrei- 
den, wie zu meinen, man müsse ihn von solchem Makel befreien, und darum 
versuchen, sie zu leugnen oder wegzuerklären. Auch Homer hat bekanntlich 
zuweilen geschlafen, und so muß man Heinrich Hempel unbedingt zustimmen, 
wenn er sagt, es sei „nicht richtig, von der Annahme auszugehen, daß Wolf- 


5t Zur Frage des „Ur-Parzival“ sei hier nur dieses bemerkt: er umfaßte ehestens 
nur die Bücher 3—6. Nach dem 6. Buch ist nach allgemeiner Annahme eine 
längere „Arbeitspause“ Wolframs anzusetzen. Sollte diese sich nicht vor allem 
daraus erklären, daß er sich infolge des fragmentarischen Charakter von Chretiens 
‚Perceval‘, dem er bis dahin gefolgt war, um einen vollständigen Perceval be- 
mühte und so in den Besitz von Kyots Werk gelangte? Nach ihm hat er dann seinen 
(Ur-)Parzival tiefgreifend überarbeitet, wobei jedoch gewisse Unebenheiten und 
Widersprüche stehen geblieben sind, u. a. auch in der Gralszene. Bedeutsam ist 
in diesem Zusammenhang auch der evidente Nachweis von Werner Wolf, Der 
Vogel Phönix und der Gral: Festschrift für Friedrich Panzer (Heidelberg 1950) 
S. 74ff., daß die Wolframsche Gralauffassung der französischen Chretiens gegen- 
über „die richtigere, ältere“ ist (S. 98). — Zur Frage der Umarbeitung des Parzival 
vgl. auch Werner Schröder, Zur Chronologie der drei großen höfischen Epiker: 
Deutsche Vierteljahrsschrift für Literaturwissenschaft und Geistesgeschichte 31 


(1957), bes. S. 292ff. 
5 


» 


Wiener Akademie der Wissenschaften, Philos.-hist. Klasse Bd. 180. 4. Abb.) 
Wien 1916. S. 92; auch H. Sparnaay, Verschmelzung usw. (1922) S. 92. 


Vgl. S. Singer, Wolframs Stil und der Stoff des Parzival (Sitzungsberichte der | 
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rams Werk alle Unebenheiten und Schwierigkeiten, die aus einer langen Vor- 
geschichte des Stoffes resultieren, abgestreift habe, und daß alles in ihm rest- 
los zum organischen Bauwerk zusammengestimmt sei. Eine Forderung, der 
der Faust und der Don Carlos in keiner Weise entsprechen, darf man noch 
weniger an die soviel stärker traditionsgebundenen Werke des Mittelalters 
herantragen.“5s 

Schließlich das Problem der Erbsünde, auf das vor allem Friedrich Mau- 
rer besonderen Nachdruck gelegt hat: „Nicht die bewußte und gewollte Fehl- 
handlung und Sünde, sondern unbewußtes und ungewolltes Versagen führen 
„.. Parzival in das Leid. Diese Tatsache ist es, die Wolfram als das große 
Rätsel und die große Last des ritterlichen Daseins erkannt und gestaltet hat. 
Es ist die allgemein menschliche Unzulänglichkeit, die Unfähigkeit zum 
Guten, die den christlichen Ritter trotz besten Wollens versagen läßt. Diese 
Unfähigkeit lastet auf der Menschheit seit dem ersten Sündenfall: es ist die 
Erbsünde, unter der alle Menschen stehen. Das dreimalige Versagen Parzi- 
vals kennzeichnet drei für das ritterliche Dasein typische Fälle, die dem 
Christlichen Ritter stets und überall auf dem Gewissen liegen: der Totschlag 
am christlichen Bruder... ; der Mangel an Rücksichtnahme auf die Gedanken 
und Gefühle Anderer, Nächster; die Fehlentscheidung in wichtiger, aber nicht 
überschaubarer Lage. Es sind drei typische Fälle, in denen auch der Gute 
und um das Recht bemühte immer wieder scheitern wird und versagen kann, 
in der tumpheit, der ignorantia, in der Unfähigkeit, die aus der Erbsünde 
sich herleitet.... Auch für diese Schuld, auch für dieses Unvermögen und sein 
Versagen, seine tumpheit, hat der Mensch Buße zu tun und um Gottes Gnade 
zu bitten ...“54 Aber rechtes ritterliches Streben und Gottes Gnade müssen 
zusammenwirken, ist Wolframs Meinung: „ nicht als sündiger Mensch ver- 
zweifeln, auch nicht passiv auf das göttliche Wunder warten, sondern aktiv 
darum ringen, wenn auch die Berufung durch Gottes Gnade das Wesentliche 
bleibt.“55 

Man muß sich, meine ich, allerdings hüten, auf die Erbsünde einen allzu- 
starken Akzent zu legen, weil man so Gefahr läuft, das (wenn ich einmal sagen 
darf) eigentlich „Parzivalische Anliegen“ zu leicht in das nach christlicher An- 
schauung allgemein menschliche zu verflüchtigen. Aber etwas richtiges und 
wichtiges ist damit gewiß gesehen. Wie überhaupt die meisten neueren 
Stellungnahmen zur Frage von Parzivals Schuld, soweit sie oft auch ausein- 
andergehen, förderliches und bedeutsames enthalten, nur daß sie zuweilen 
diese oder jene Frage zu eindeutig betonen. Es gibt auch hier, wie so oft, kein 
scharfes Entweder-Oder. 

Aus der einzigen „Ur-schuld“ des Frageversäumnisses ist bei Wolfram eine 
ganze Zahl von „Sünden“ geworden. Das schließt aber zugleich ein weiteres 


#8 H. Hempel, der zwivel usw. S. 185. 

54 F. Maurer, Das Grundanliegen usw. (s. o. Anm. 1) S. 54f.; vgl. auch Heinz Rupp, 
die Funktion des Wortes tump im ‚Parzıval' Wolframs von Eschenbach: Germ.- 
Rom. Monatsscrift 38 (N. F. 7. 1957), 97#. 

55 F, Maurer, a.a.O. 
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mit ein: der Gewinn an seelischer Vertiefung ist mit dem Verlust an 
Schärfe des Profils erkauft worden — anders wäre es doch nicht verständlich, 
daß die Ansichten in der Schuldfrage so weit auseinandergehen, daß manche 
gar die Gralfrage als fast belanglos beiseite schieben konnten. Unser Ziel 


war, die zentrale Bedeutung eben dieser Gralfrage wieder nachdrücklichst 


herauszustellen. Dabei mußten wir schon hier das Kyotproblem öfter streifen. 
Daß wir uns — nach wie vor — im positiven Sinne ausgesprochen haben, wird 
gewiß alles andere als ungeteilte Zustimmung finden. Aber ob das zuweilen 
recht zur Schau getragene Sicherheitsgefühl der Kyotgegner nicht doch eine 
restliche Unsicherheit im Seelengrunde überdecken soll? Mit Äußerungen wie 
dieser: „Für uns, die wir den Alpdruck dieses [Kyot-] Gespenstes ein für 
allemal abgeschüttelt haben, sind solche Erwägungen grundlos“5®, und der- 
gleichen mehr, kann das Problem nicht „abgeschüttelt“ werden, sondern ein- 
zig durch exakte Beweise, und solche haben die Kyotgegner für ihre These 


bislang nun einmal nicht erbracht. Wir würden schon einen Schritt weiter 


sein, wenn wenigstens dies zugestanden würde. 


56 F, Panzer, Gahmuret usw. S. 34. 
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RAABE UND SCHILLER 


„Es ist etwas Gewaltiges um den Gegensatz in dieser Welt“ — möchten 
wir mit Leonhard Hagebucher ausrufen, wenn wir einen ersten flüchtigen 
Blick auf Leben und Schaffen dieser beiden großen deutschen Dichter werfen. 
Dieser Gegensatz ist es wohl auch gewesen, der die Raabeforschung bis- 
her abgehalten hat, dieses Thema zu behandeln. Und doch müßte ein Blick 
in Jensch’ „Raabes Zitatenschatz“ zum Nachdenken zwingen, wo nächst der 
Bibel, Goethe und Shakespeare Schiller der am meisten genannte Autor ist. 
Sodann steht im „Dräumling“ die Schillerfeier von 1859 im Mittelpunkt der 
Handlung, zu der Raabe selbst — und das wäre ein dritter Punkt — als Acht- 
undzwanzigjähriger ein packendes Gedicht beigesteuert hatte. - Auf die vie- 
len Zitate Schillers bei Raabe im einzelnen einzugehen, wollen wir uns ver- 
sagen; hier seien zunächst einige persönliche Bemerkungen Raabes über Schil- 
ler zusammengestellt. In einer kurzen, von Th. Lau mitgeteilten Selbstbio- 
graphie Raabes von 1863 steht: „Schiller macht bruchstückweise und in ge- 
wissen Stimmungen großen Eindruck auf mich.“ Das ist bei dem jungen Epi- 
ker wohl zu verstehen. Von Schillers Pathos löste er sich in den sechziger Jah- 
ren immer mehr, denn es paßte nicht zu ihm und in die bürgerlich gewordene 


Zeit und auch nicht in jede Stimmung. Was ihn beeindruckte, werden wir 


später sehen. — 


| 
| 
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Wenn er zu Stegmann 1894 äußerte: „Bismarck verdanke ich mehr als un- 
seren Klassikern Schiller und Goethe“, so mag das für den Deutschen in 
ihm zutreffen; doch der Mensch und der Dichter Raabe dürfte sich schwerlich 
zu diesem Wort bekennen. Endlich hat seine Tochter berichtet: „In den letz- 
ten Monaten vor seinem Tode hatte er wieder einmal zu Schiller gegriffen 
und erbaute sich daran; einen Mann für Männer nannte er ihn und rezitierte 
— die letzten Verse, die ich ihn habe sprechen hören — mit stärkster Mitemp- 
findung Talbots ingrimmig heroischen Abschied vom Leben.“ Auf dieselben 
Verse spielt er selbst dann auch im letzten Brief an Marie Jensen an, der er 
schreibt (6. IX. 1910): „Brummen wir vor allem die wohlmeinende Zeitge- 
nossenschaft ja nicht mit einem oder beiden Talbot-Worten aus dem guten 
Friedrich Schiller an“, wobei er an dessen Aussprüche denkt: „Mit der Dumm- 
‚ heit kämpfen Götter selbst vergebens“ und „Dem Narrenkönig gehört die 
Welt.“ — Wir schließen hier einige Stellen aus seinen Werken an, die be- 
zeichnend sind für die Rolle, die Schiller bei verschiedenen seiner Lieblinge 
spielt, obgleich das nur ganz lakonisch angedeutet wird. Vom Lehrer Roder 
(„Die Chronik der Sperlingsgasse“) heißt es: „Den Schiller lernen wir aus- 
wendig.“ Auf Cäcilie Wilbrandts („Die Kinder von Finkenrode“) zierlichem 
Hängebrett an der Wand stehen Schillers Werke, einzelne Teile von Goethe 
usw. Und in Vetter Justs („Alte Nester“) Bücherschrank steht ebenfalls der 
ganze Schiller. Zweifellos will Raabe doch damit ausdrücken, daß die Be- 
_ schäftigung mit Schiller wesentlich zur Formung des Charakters dieser sym- 
_ pathischen Menschen beigetragen hat. 

Doch nun seien jene Gegensätze genannt, die eingangs erwähnt wurden: 
Der Dramatiker — der Epiker, der Idealist - der Realist, der Pathetische — 
der Nüchterne, der Tragiker - der Humorist, der Schwabe - der Niedersachse. 
Wir könnten im einzelnen nachweisen, wie alle diese Gegensätze durchaus 
nicht absolut zu nehmen sind, sondern könnten überall gleitende Übergänge 
feststellen, z. B. auf Schillers „Geisterseher“ und Raabes dramatische Ent- 
würfe („Der Dräumling“) hinweisen, doch wird das Wichtigste später zu er- 
wähnen sein. — 

Wir haben oben einige indirekte Bekenntnisse zu Schiller in seinen Wer- 
ken angeführt, wichtiger sind die direkten, die er 1859 bei der Schillerfeier 
in Wolfenbüttel und 1870/71 im „Dräumling“ abgelegt hat. — 1856 war 
Raabe, ohne in Berlin ein Examen bestanden zu haben, nach Wolfenbüttel 
zur Mutter zurückgekehrt, wurde aber wohl von den Honoratioren nicht ganz 
für voll angesehen. Trotzdem zog man den als Verfasser der „Chronik der 
Sperlingsgasse“ bekannt gewordenen Landsmann zu den Vorbereitungen für 
die Feier von Schillers hundertstem Geburtstage heran. Ein schwungvolles 
Gedicht fließt aus seiner Feder, das er bei der Feier selbst vorträgt. 


Zum Schillerfest (gekürzt) 


Die Zeit ist schwer! Dumpf grollt des Volkes Klagen: 
Will nie der Morgen ob den Wassern tagen? 

Die Zeit ist schwer! Wann kommt der Strahl der Sonnen? 
Wann haben wir den neuen Tag gewonnen? 
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Wird nie ein Retter kommen diesen Lande? 
Wird kein Befreier lösen unsre Bande? 

Wird der Messias nie erscheinen in der Welt? 
Wird nie der Baum blüh’n auf dem Walserfeld? 


Es galt in unserm Volk einst diese Sitte: 

Ward in Gefahr ein Fürst erwählet in der Mitte 
Der Besten, hob man ihn jauchzend auf den Schild 
Und zeigte so in ihm dem Volk des Volkes Bild. 
Und so auch jetzt... 


Der Freiheit Sänger auf den Schild gehoben, 

Wie hält das Vaterland so hoch, so stolz ihn droben! 

Um einen Führer scharen sich die Stämme, 

Die Schranken fallen ein, gebrochen sind die Dämme; 

Der Franken Herz, das Herz der Schwaben, Bayern, Sachsen, 
Zum Herz des Vaterlands in ihm zusammenwachsen! 


Die Glocken hallen, und die Banner wehen 

Dem großen Feste, das wir heut begehen! 

Die Herzen schlagen, und die Augen glänzen 

Dem stolzen Bilde, das wir heut bekränzen 

Am Krönungstag des Geists, in Tat, in Wort, in Liedern — 
Ein einig einzig Volk, ein einzig Volk von Brüdern! — 


Galten seine Worte nur einem Dichter, an den man sich an diesem Gedenk- 
tage erinnern lassen wollte, um ihn dann schnell wieder zu vergessen? Nein, 
sie waren ein politisches Bekenntnis in einer schweren Zeit, wo die Reaktion 
die schönen Hoffnungen der Revolution von 1848/49 grausam erstickt hatte, wo 
wieder einige der besten Deutschen dem Vaterland den Rücken kehrten oder 
gar in Gefängnissen ihren Traum von Deutschlands Einheit austräumen konn- 
ten, ein Bekenntnis gegen die Kleinstaaterei für ein deutsches Reich, das heute 
(10. XI. 1859) sich zu einem König (Schiller) bekennt, aber bald einen an- 
dern bekommen muß. Ein Gedicht der Hoffnung in einer Zeit der Mutlosig- 
keit und stumpfen Ergebung trotz des Kampfes, den das Junge Deutschland 
so erfolgverheißend begonnen hatte. Im gleichen Sinne hatte Raabe schon in 
seinem ersten Werke geschrieben: „O ihr Dichter und Schriftsteller Deutsch- 
lands, sagt und schreibt nichts, euer Volk zu entmutigen . . . Scheltet, spottet, 
geißelt, aber hütet euch, jene schwächliche Resignation, von welcher der näch- 
ste Schritt zur Gleichgültigkeit führt, zu befördern oder gar sie hervorrufen 
zu wollen.“ So wird jetzt, 1859, das literarische Fest ein Anlaß zur Anklage 
gegen die Neider und Hasser, die Reaktionäre, ein Bekenntnis zu der Hoff- 
nung, daß auch im deutschen Vaterland die Nacht dem Licht der Sonne wei- 
chen muß. Mut zu diesem Glauben machte ihm die einige Monate zuvor er- 
folgte Gründung des „Deutschen Nationalvereins“, der das Ziel der Einigung 
dem deutschen Volke vor Augen stellte und dadurch als wichtiger politischer 
Erzieher wirkte. Raabe trat ihm bei und nahm an seiner ersten Tagung in 
Coburg teil, die er 1891 in „Gutmanns Reisen“ ebenso humoristisch behan- 
delte wie die Schillerfeier 1859 im „Dräumling“ 1870/71. 

In diesem, in Stuttgart begonnenen und in Braunschweig vollendeten Werke 
wirft Raabe einen humoristischen Rückblick auf jene Feier, die hier der idea- 
listische Rektor Fischarth mit Hilfe seines realistisch denkenden und handeln- 
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den Freundes Haeseler in Paddenau, einer im Dräumling-Sumpfe liegenden 
Kleinstadt, gegen die Stumpfheit und Heimtücke der Philister aller Art durch- 
setzt. Wichtig ist in unserem Zusammenhang der autobiographische Gehalt. 
Aus dem geistig regen Stuttgart in das literarisch tote Braunschweig ver- 
pflanzt, mußte Raabe sich wie im Sumpfe des Philistertums sitzend fühlen, 
in dem er gar leicht untergehen konnte. Aber der Aufblick zu Schillers heroi- 
schem Lebenskampf gab ihm die Kraft, auszuharren, sich selber treu zu blei- 
ben, sich nicht in der großen Masse zu verlieren, sondern immer wieder seinen 
und ihren Blick auf die hohen Ziele und leuchtenden Ideale zu lenken, die 
auch Schiller bis zu seinem frühen Tode vorgeschwebt hatten. Freilich, dessen 
Pathos hat einem nüchternen Stil weichen, der klassische Idealismus hat dem 
Realismus Platz machen müssen, aber das wertvolle Erbe wird in die neue 
Zeit hinüber gerettet, Raabe nimmt das Leben realistisch, aber er bewahrt 
sich den Idealismus des Herzens. Dabei mußte dann allerdings auch manche 
von der Klassik gezogene Grenze fallen. Das betrifft vor allem die Stellung 
zur sozialen Frage, die in diesem Sinne für Schiller noch gar nicht bestand. 
Gewiß tritt er in der Kammerdienerszene („Kabale und Liebe“) für das Recht 
der Unterdrückten ein, aber schon die Forderung der Gedankenfreiheit im 
„Don Carlos“ zeigt den Weg zu jenem Humanitätsideal, der zur ästhetischen 
Erziehung des Menschen führen sollte. Diese aber konnte nur einer kleinen 
Oberschicht zugute kommen, und so wandeln auch die Helden seiner späten 
- Dramen „auf der Menschheit Höhen“. Anders Raabe, der gleich die Per- 
sonen seines ersten Werkes in der Sperlingsgasse wohnen läßt und später 
fast durchweg seine „Helden“ in den mittleren und unteren Schichten des 
Bürgertums und des Arbeiterstandes sucht. An ihnen zeigt er den Adel der 
Seele, die Verwirrung lösenden Kräfte des Herzens, die heilenden Mächte 
des Gemüts, die die wahren Helden auszeichnen. Mit gütiger Liebe umfaßt 
er alle Leidenden und Vereinsamten und ist stets darauf bedacht, ihr see- 
lisches Leiden zu heilen eher, als ihnen wirtschaftlich zu helfen. In Überein- 
stimmung mit Goethe spricht er durch Spörenwagens Mund („Unruhige Gä- 
ste“) die Meinung aus, daß ohne Erneuerung der Seelen soziale Reformen 
wertlos sind. Diese Liebe bewahrt ihn bei aller Lebens- und Menschenkennt- 
nis, trotz alles Wissens um die Macht der „Kanaille“ vor Menschenverach- 
tung, der auch Schiller nie verfallen ist. Gewiß haben sich die Verhältnisse 
in den hundert Jahren seit Raabes „Federansetzung“ wieder grundlegend 
gewandelt, aber die Eigenschaften, die das deutsche Volk in seiner langen 
Geschichte groß gemacht haben und die entgegengesetzten, die zum Nieder- 
gang geführt haben, werden von beiden als überzeitliche Kräfte immer wie- 
der ins rechte Licht gerückt. Das Denken der heutigen Generation, das sich aus 
der unheilvollen Verstrickung in die bloße Aktualität lösen muß, sucht An- 
schluß an die heilenden Kräfte zeitloser Überlieferung; es könnte sie bei Schil- 
ler und Raabe finden. Denn beide haben sich eingehend mit der deutschen Ge- 
schichte beschäftigt, Schiller zunächst, um die Jenaer Professur zu bekommen; 
dann aber eröffnete sich ihm hier eine neue Welt, die ihm auf der Karlsschule 
verschlossen geblieben war und die ihm nun „der Menschheit hohe Gegen- 
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stände“ lieferte, die er für sein dramatisches Schaffen brauchte. Raabe stand 
der Leidensweg des deutschen Volkes von 1806-1870 ungemein deutlich vor 
dem inneren Auge, und nach 1871 war er einer der wenigen, die die Mängel 
in dem von Bismarck geschaffenen Reiche erkannten und der nun sein deut- 
sches Volk vor dem Irrweg bewahren wollte, der — wie der 1910 Gestorbene 
prophetisch ahnte - in die Katastrophe führen mußte. Beide wollten also aus 
dem Studium der Vergangenheit die Gegenwart erkennen und den Glauben 
an die Zukunft stärken. Hinzuzufügen ist, daß beide Gegner des Absolutis- 
mus und der Kleinstaaterei waren, was bei Schiller am klarsten in „Kabale 
und Liebe“, „Don Carlos“, „Tell“ und im „Abfall der Niederlande“ zum 
Ausdruck kommt, bei Raabe besonders im 13. Kapitel des „Abu Telfan“ und 
in „Gutmanns Reisen“, aber auch an vielen anderen Stellen. — 

Wir haben oben den Gegensatz des Idealisten zum Realisten erwähnt, aber 
auch schon betont, daß Raabe idealistisch gedacht habe; denn auch auf seine 
Werke trifft zu, was Schiller einmal sagte: „Eines der ersten Erfordernisse 
des Dichters ist die Idealisierung, Veredlung seines Gegenstandes, ohne wel- 
che er aufhört, seinen Namen zu verdienen.“ In dieser Hinsicht bleibt Raabe 
auf dem Boden der Klassik und macht den Weg zum Naturalismus nicht mit, 
der um der photographischen Treue willen auf die Idee verzichtete. Zwar 
sagte er einmal („Vom alten Proteus“): „Auch wir sind dann und wann Hei- 
ligenmaler gewesen, auch wir können idealisieren ..., aber wir tun es nicht“; 
doch kann er damit nur meinen, daß er seine Menschen realistisch in eine 
realistische Umwelt stellt; aber die „Idealisierung des Gegenstandes“ bleibt 
in jedem Werk deutlich erkennbar. In einem Zeitalter der Hochschätzung des 
„Milieus“ und der Herrschaft des Zeitgeschmacks würde er einem andern 
Worte Schillers voll zugestimmt haben, der einmal an W. v. Humboldt schrieb: 
„Am Ende sind wir ja beide Idealisten und würden uns schämen, uns nach- 
sagen zu lassen, daß die Dinge uns formten und nicht wir die Dinge.“ Trotz- 
dem stellt Schiller einmal in seinem dramatischen Entwurf „Die Polizei* 
einen: allerdings lebensungewandten idealistischen Philosophen, einem ty- 
pischen Theoretiker, den realistischen Polizeichef Argenson gegenüber, der 
mit nüchterner Schärfe die Lebensanschauung des Gelehrten zerpflückt, so 
daß dieser verzweifelt ausruft: „Ich muß aber doch leben.“ Darauf Ar- 
genson schneidend: „Das sehe ich nicht ein.“ — Viel milder verfährt Raabe 
mit Männern wie Brokenkorb („Im alten Eisen“) und Scriewer („Klo- 
ster Lugau“) oder gar der „Kanaille“ Häußler („Der Schüdderump“); aber 
wir spüren doch deutlich: die Welt hätte nicht viel verloren, wenn sie nicht 
da wären. Noch ein Wort Raabes gegen den Naturalismus: „Und wenn sie 
noch so genau den Düngerhaufen beschreiben, die Wiese im Morgentau und 
Sonnenglanz behält doch ihr Recht.“ War er darum altmodisch? Wir ver- 
neinen die Frage. Er hatte sich in seinem arbeits- und gedankenreichen 
Leben seinen festen Standpunkt errungen und schrieb nicht für den Augen- 
blick, sondern sub specie aeternitatis, angesichts des Ewigkeitsgedankens; er 
behielt den Blick für das Echte, das die Zeittendenz Überdauernde. Sein 
Kampf für die Werte der deutschen Seele konnte nicht mit den Waffen des 
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Naturalismus weitergeführt werden, so behielt er die der Klassiker, die er 
am Schleifstein des echten Realismus geschärft hatte. Beide Dichter haben 
ihren tapferen Kampf geführt, nach innen gegen die Versuchung, ihrem eige- 
nen Wesen untreu zu werden, nach außen gegen die Trägheit des Geistes, 
die Gleichgültigkeit, die Unvernunft, Raabe besonders gegen das Philister- 
tum in jeder Gestalt und gegen die „Kanaille“. Er galt dem rechten Bild vom 
Menschen, der echten Humanität, denn nach Kant „soll man wissen, was 
man sein muß, um ein Mensch zu sein.“ Dazu wollen beide Dichter ihre Hörer 
und Leser bringen, diese ihre vornehmste Aufgabe ernst zu nehmen. - 

Wir sahen oben schon, daß Schillers hohes Ziel nur einem kleinen Kreise 
erreichbar sein konnte, während Raabe sich bemühte, an Menschen aller 
Stände zu zeigen, daß sie wußten, was Mensch sein heißt. Beide bleiben da- 
bei im Persönlich-Individuellen stecken, während man vom heutigen Men- 
schen sozialethische Bindung erwartet, d. h. das Bewußtsein, mit seinem Le- 
ben und Wirken der Allgemeinheit dienen zu müssen. Hier ist nun auch der 
Punkt, wo von der Freiheit bei beiden Dichtern gesprochen werden muß. 
Daß die Auffassung der Freiheit sich bei Schiller von den „Räubern* über 
„Don Carlos“, die ästhetischen Schriften bis hin zu „Maria Stuart“, „Tell“ 
und „Demetrius“ grundlegend gewandelt hat, ist bekannt und kann hier nicht 
im einzelnen ausgeführt werden. Der autonome, sich selbst Gesetz gebende 
Mensch wird sich unter Umständen gegen die Forderungen der bestehen- 
den Gesellschaftsordnung nur durch nach innen gewandtes Handeln behaup- 
ten können, aber gerade im Namen der Freiheit verlangen, seine Erkennt- 
nisse, seine Kraft in den Dienst des Nächsten, der Menschheit stellen zu dür- 
fen. Das Paradies, das Schiller im Gegensatz zu Rousseau nicht in der Ur- 
zeit suchte, sondern in Fortsetzung Kantischer Gedanken als künftiges Zeit- 
alter höchster geistiger und sittlicher Vollendung schaute, werde ein Ort der 
Erkenntnis und der Freiheit sein müssen. Raabe ist auch in dieser Hinsicht 
viel schlichter, nüchterner. Er strebt von Anfang an dem Ziel zu, das er 
später „frei durchgehen“ nannte. Schon auf Strobels Grabstein („Ein Früh- 
ling“) finden wir (auf lateinisch) die Worte: „Unbefangen den Menschen 
und Gott gegenüber.“ Diese innere Freiheit kennzeichnet denn auch seine 
späteren Helden; sie gehen frei durch die Hemmungen hindurc, die sich 
einem innerlich reichen, auf seelische Werte gegründeten Leben entgegen- 
stellen. So hat die Tradition, die Mode, der Zeitgeist keine Macht über sie, 
wenn es gilt, wahres Menschentum zu bewähren, wie es am eindrücklichsten 
an Phoebe („Unruhige Gäste“) gezeigt wird. Zu solch innerer Freiheit, zur 
Gelassenheit inmitten der Unruhe der Umwelt und Geringachtung dessen, 
was sie für wichtig hält, will Raabe seine Leser erziehen und dadurch zu- 
gleich ihren Blick schärfen für die Unterscheidung von Sein und Schein. Daß 
damit eine scharfe Absage an die Gültigkeit der Standesunterschiede ver- 
bunden war, an das Honoratiorentum, ist selbstverständlich. — 

Beachtenswert ist beider Dichter Stellung zum anderen Geschlecht. Beide 
sind in jeder Hinsicht keusch, kein schlüpfriges Wort, kein Ehebruch ist in 
ihren Werken zu finden. In Übereinstimmung mit Goethe erkennen beide 


96 Adolf Seebass 


dem Weibe eher die Möglichkeit zu, eine „schöne Seele“ zu werden als dem 
Manne. Die „Eignung zur schönen Sittlichkeit“, die Schiller theoretisch ge- 
rade dem weiblichen Charakter zugestanden hatte, zeigt er dann praktisch 
an Maria Stuart und Johanna, die er den schweren Weg vom natürlichen 
Empfinden zum sittlihen Handeln gehen läßt. Unkomplizierter läßt Raabe 
seine „schönen Seelen“ das Rechte tun; aus weiblichem, fast noch kindlichem 
Empfinden läßt er Konstanze Pelzmann („Fabian und Sebastian“) das er- 
lösende Wort sprechen, überwindet Rosine Müller („Der Lar“) die Men- 
schenscheu Schnarrwergks und besiegt Phoebe Hahnemeyer den Widerstand 
der Welt, um das Werk echt christlicher Nächstenliebe an dem erkrankten 
Veit von Biclow auszuüben. Die tragischen Schicksale der Luise Millerin 
oder Thekla Wallensteins finden bei Raabe ihr Gegenstück in Else von der 
Tanne und Toni Häußler („Der Schüdderump“), während aus der heroischen 
Tat von Mechtild Grosse („Des Reiches Krone“) uns Schillersches Pathos ent- 
gegenklingt. Diese innere Sauberkeit, die leider bei so wenigen Dichtern 
selbstverständlich ist, verdient wohl, betont zu werden. — 

Einleitend erwähnten wir, daß Schiller einer der am meisten zitierten Dich- 
ter in Raabes Werken ist. An seinem Roman „Der Lar“ sei als einem Bei- 
spiel die Bedeutung der Zitate aufgezeigt. Rosine besitzt Schillers Werke, 
und wir haben schon gehört, daß Raabe das nicht umsonst erwähnt. Wenn 
ihr bei schlechtem Wetter die Lektüre der „Braut von Messina“ langweilig 
vorkommt, so wundert uns das nicht; es würde uns wohl in gleicher Lage 
ebenso ergehen. Ehrlich entsetzt ist sie über den Nachbar Schnarrwergk, der 
ihr in langer Rede klarmachen will, daß die Welt viel trivialer, viel nichts- 
bedeutender ist, als sie sich einbildet, und daß wir meistens durch Kleinig- 
keiten zu Helden, Narren, Verbrechern oder Parakleten werden. Als Bei- 
spiel zitiert er u. a. Schiller, an den Körner schreibt: „Schneider Müller 
fragt auch an, wann Du zurückkommst“ und Schiller geht hin und schreibt 
den „Don Carlos“. Da gesteht das junge Ding: „Ob Sie ganz recht haben, 
weiß ich nicht, aber ich habe mir wirklich so die Sachen nicht vorgestellt.“ 
Da tut sich der Gegensatz auf zwischen dem ergrauten, nüchternen Skeptiker, 
der jedem Pathos abgeschworen hat, und dem noch ans Ideal, an das Gute 
und Edle glaubenden jungen Menschen, der im Banne Schillers steht; und 
nun ist es für Raabe bezeichnend, daß Rosine über die an Pessimismus gren- 
zende Lebensanschauung des Nachbarn mit ihrem lebenbejahenden Optimis- 
mus siegt und den vereinsamten Alten wieder ins Leben, unter Menschen, 
als guten Hausgeist in die Familie Kohl zurückführt. Um das gute Ende an- 
zudeuten, braucht Raabe zwei Zitate aus Schiller. Der völlig mittellose Kohl 
zitiert aus der „Teilung der Erde“: „Die Welt ist weggegeben“ - aber Zeus 
gibt dafür dem Dichter den Eintritt in den „Himmel“ frei - und Kohl ge- 
winnt schließlich auch den „Himmel auf Erden“. Das zweite ist Kohls Er- 
wähnung von Schillers unvollendetem Drama „Der Menschenfeind“, das 
doch auch mit der Aussöhnung des Misanthropen enden, also gut ausgehen 
sollte. Wenn Blech, der im krassen Materialismus untergegangen ist, einmal 
sagt: „Nichts hat seine Grenzen ‘so nahe wie der Drang nach dem Ideal“, 
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so ist die Absage an Schillers Lebenshaltung aus seinem Munde völlig be- 
greiflich. Er bringt es ja auch fertig, Schillers bekanntes Wort aus dem Pro- 
log zu „Wallensteins Lager“: „Ernst ist das Leben, heiter ist die Kunst“ um- 
zudrehen in: „Ernst sei die Kunst, um das Leben möglichst heiter zu ver- 
bringen.“ Daß dieser Materialist Rosine höchst unsympathisch ist und sie des- 
halb seinen Freund Kohl gründlich prüft, ob er im selben Lager steht, zeigt, 
daß sie bei allem Schillerschen Idealismus sich ihren gesunden weiblichen 
Instinkt bewahrt hat. Humorvoll wirkt es, wenn Blech „Fragen an das Schick- 
sal“ richten will - ein Wort, das Wallenstein (Tod II. 3) in einer der ernste- 
sten Szenen braucht. Dagegen wirft es ein gutes Licht auf den ‚alten Kur- 
pfuscher“, wenn der „Kollege“ auf ihn das etwas abgewandelte Motto der 
„Räuber“ anwendet: „Quod medicamenta non sanant — verbum sanat“ und 
hinzufügt: „Er hatte das rechte Wort für das Lumpengesindel stets zur rech- 
ten Zeit und reichte damit... vollkommen aus.“ — Wir sehen aus diesen Bei- 
spielen in einem Werk, wie wichtig es sein kann, den Zusammenhang zu 
kennen, dem ein Zitat entnommen ist; das könnte noch an vielen andern 
Beispielen nachgewiesen werden. Wir wollen uns auf das oben schon er- 
wähnte Zitat aus der „Jungfrau von Orleans“ beschränken: „Dem Narren- 
könig gehört die Welt“, das Velten Andres in seinem langen Brief an die 
Mutter erwähnt („Die Akten des Vogelsangs“). Ist das Schillers und Raabes 
Überzeugung gewesen, diese Skepsis, dieser Verzicht auf eine sinnvolle Deu- 
tung des Lebens? Schiller legt obiges Wort dem sterbenden englischen Feld- 
herrn Talbot in den Mund, der sich vorher klar zur materialistischen Welt- 
anschauung bekannt hat. Diese ist der von göttlichen Kräften genährten Welt- 
anschauung Johannas erlegen; die von ihr entfachte Begeisterung der Fran- 
zosen hat die nichts Höheres kennenden Engländer besiegt. Schiller spricht 
also ein eindeutiges Urteil gegen Talbots Weltanschauung aus — eindeutiger 
als Raabe, der den genialen, hochbegabten Velten Andres nur innerlich 
triumphieren, aber äußerlich scheitern läßt, während er Karl Krumhardt, den 
Vertreter der braven Mittelmäßigkeit, zu Amt und Würden, zu Frau und 
Familienglück kommen läßt. „Auch das Schöne muß sterben“ — dieser An- 
fang der Schillerschen „Nänie“ fällt dem Leser hier ein, wie auch beim Tode 
Toni Häußlers („Der Schüdderump“), wenn wir Velten in der kahlen Stu- 
dentenbude auf dem Totenlager sehen; aber trotzdem bekennt sich Raabe 
auch in diesem Werk nicht zur Talbotschen Weltanschauung, sondern weiß, 
daß trotz allem Leid und Unrecht auf der Welt diese „einen süßen Kern“ 
hat, den aufzudecken er seine Werke schrieb. — 

Daß Raabe sich auch kritisch zu Schiller stellen konnte, sei an zwei Bei- 
spielen aufgezeigt. Unter dessen Epigrammen „Die Flüsse“ ist eins der Weser 
gewidmet und lautet: 

„Leider von mir ist gar nichts zu sagen, auch zu dem kleinsten 
Epigramme, bedenkt, gab ich der Muse nicht Stoff.“ 
Als Sohn Eschershausens und Holzmindens fühlte er sich verpflichtet, in 
einem Brief an Geiger vom 21. VII. 1910 dieses negative Urteil „bescheident- 
lich“ richtigzustellen, indem er auf „Höxter und Corvey“, „Das Odfeld“* 
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und „Hastenbeck“ verwies. - In seinem Aufsatz „Über naive und sentimen- 
tale Dichtung“ hatte Schiller den Romanschreiber einen Halbbruder des Dich- 
ters genannt; diesen Hieb gibt Raabe im „Wunnigel“ zurück, wo er von den 
„Halbbrüdern von der Dramatik“ spricht, den Lyriker aber den „mit der 
holden Gabe des Reims begnadeten Bruder in Apoll“ nennt. — Völlig ver- 
schieden verhielten sich beide Dichter während der Entstehung ihrer Werke. 
Raabe hat sich beinahe grundsätzlich über ein entstehendes Werk ausge- 
schwiegen und, wenn überhaupt, im engsten Freundeskreise nur ganz spär- 
liche Andeutungen gemacht. Schiller aber weihte schon früh seine Freunde, 
besonders Körner und Goethe, in seine dichterischen Pläne ein und liebte es, 
in Briefen oder im Hin und Her des Gesprächs seine Ideen keimen und reifen 
zu lassen — vielleicht bei jedem ein Kennzeichen seiner Stammeszugehörig- 
keit. — 

Der letzte Punkt, den es noch zu betrachten gilt, betrifft die Stellungnahme 
beider Dichter zu ihrem deutschen Volk. Wir wissen, daß Schiller lebhaften 
Anteil an den politischen Ereignissen seiner spannungsreichen Zeit genom- 
men hat. Zwar kämpf: in der „Jungfrau von Orleans“ das französische Volk 
und im „Tell“ das der Schweizer um seine Freiheit, aber sehr richtig bezogen 
seine Zeitgenossen Worte wie: „Nichtswürdig ist die Nation, die nicht ihr 
Alles freudig setzt an ihre Ehre“ oder den Rütlischwur auf sich selbst, so daß 
das deutsche Volk ihn mit Recht als seinen Dichter beansprucht hat; hatte 
er doch auch schon im „Spaziergang“ geschrieben: „Tausend Hände belebt 
ein Geist, hoch schlägt in tausend Brüsten, von einem Gefühl glühend, 
ein einziges Herz, schlägt für das Vaterland ...“ Mit seiner Parteinahme für 
Schiller bestätigte das Volk, daß er sein Ziel erreicht hatte: über die Er- 
ziehung des einzelnen zur Humanität hinaus solle der Dichter der Erzieher 
seines Volkes sein. Daß er zugleich ein Vorbild sein muß, spricht er deutlich 
aus in seiner Kritik „Über Bürgers Gedichte“: „Alles, was der Dichter uns 
geben kann, ist seine Individualität. Diese muß es also wert sein, vor Welt 
und Nachwelt ausgestellt zu werden. Diese seine Individualität so sehr als 
möglich zu veredeln, zur reinsten, herrlichsten Menschheit hinaufzuläutern, 
ist sein erstes und wichtigstes Geschäft...“ Erst dann kann er auch „Wort- 
führer der Volksgefühle“ werden, wie er in derselben Kritik sagt, und das 
trifft in den genannten Dramen in hohem Maße zu. - Daß Raabe das gleiche 
Ziel hatte und dieselben hohen Forderungen an sich als Künstler stellte, 
wird kein Kenner seiner Werke bezweifeln. Wenn er nicht die gleiche Be- 
liebtheit beim Volke erlangte, obgleich er, wie wir sahen, Männer und Frauen 
der mittleren und unteren Stände zu seinen „Helden“ macht, so liegt das 
wesentlich an der Form der Schillerschen Balladen und Versdramen, die in 
ihrer knappen, pathetischen Sprache sich schnell dem Gedächtnis und damit 
oft auch dem Herzen einprägen. Raabes eigenwillige Prosa ist es lange Zeit 
nicht gelungen, sich die Herzen seiner Zeitgenossen zu erobern, ein Miß- 
erfolg, Ber ihm das bittere Wort auspreßte: „Sich selbst will das deutsche 
Volk nie. Doc konnte er in einem Brief an Wolzogen feststellen: „Ich 
habe jetzt wohl allgemach die Besseren im deutschen Volk für mich, aber 


Meetz - Gerhart Hauptmanns Requiem „Die Finsternisse“ 29 


die übrigen noch lange nicht.“ Ist Raabe deshalb nicht so sehr ein Erzieher 
des deutschen Volkes geworden, so hat man ihn doch mit Recht einen 
Lebensführer genannt; er wollte die Deutschen ihr eigenes Wesen erkennen 
lehren und dadurch den einzelnen wie das Volk immer wieder zu sich selbst 
führen. So steht im Hintergrund der geschichtlichen Erzählungen das Ringen 
seines Volkes um seine Eigenart, die sich nur in der inneren und äußeren 
Unabhängigkeit von fremden Mächten und Einflüssen entfalten kann. In den 
Gegenwartsromanen geht es ihm mehr um seelische Werte, um das rechte 
Verhalten zum Mitmenschen, um die Gesinnung, aus der die rechte Tat er- 
wächst. Auf diese aber kommt es an - im großen wie im kleinen, wie auch 
Schiller einmal sagte: „Alles Künstlertum beginnt mit dem praktischen 
Tun... Aus der Idee kann ohne die Tat gar nichts werden.“ Natürlich dachte 
er zunächst an das fertige Kunstwerk, das der Künstler aus sich herauszu- 
stellen habe, Raabe geht es um das Menschentum, das Hinführen zur rechten 
Tat der Nächstenliebe. Beide haben an ihrem Idealismus festgehalten und 
den Glauben an ihr Volk nie verloren. Das deutsche Volk wiederum hat 
Raabes siebzigsten Geburtstag allgemein mit großen Feiern begangen und 
seine Werke noch in jüngster Zeit neu aufgelegt. Schillers Dramen aber, 
besonders die letzten, erweisen noch heute ihre unverminderte, begeisternde 


Wirkung. 
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GERHART HAUPTMANNS REQUIEM „DIE FINSTERNISSE“ 


Im Februar 1937 verfaßte der damals 75jährige Gerhart Hauptmann in 
Rapallo das kurze Drama „Die Finsternisse“, ein völlig exzeptionelles Werkt. 
Es steht innerhalb der Produktion jener Jahre absolut allein und ist erfüllt 
von einem so tödlichen Ernst, daß es für Gerhart Hauptmann aufhorchen 
läßt, aber auch heute noch vermag dieser Ernst zu erschrecken, so fremd ist 
er uns inzwischen wieder geworden. 

Man weiß inzwischen allgemein, daß dies „Requiem“ ein Totenopfer 
Gerhart Hauptmanns für seinen 1934 in Neustadt in Schlesien verstorbenen 
jüdischen Freund, den Leinenfabrikanten und Kommerzienrat Max Pinkus 
ist?, Erst 1947 hat Professor Walter A. Reichart in New York diese Dichtung 


1 Joseph Gregor (Gerhart Hauptmann. Das Werk und unsere Zeit. Wien 1951) sagt 
schlechtweg: „Das Requiem ‚Die Finsternisse‘ ist das seltsamste unter allen Wer- 
ken Gerhart Hauptmanns ... hier ... ist nackte Gegenwart.“ p- 658. i 

2 Soeben - Juli 1958 - ist die sehr schöne Gedenkscrift „Max Pinkus“, Heraus- 
geber Walter A. Reichart u. C. F. W. Behl erschienen (Im Auftrage des Freundes- 
kreises in 300 Exemplaren gedruckt. Bergstadtverlag Wilh. Gottl. Korn, München.) 

Für die freundliche Mitteilung dieses Buches bin ich Herrn Dr. Felix A. Voigt, 
dem Freunde und genauen Kenner Gerhart Hauptmanns, zu ganz besonderem 
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zum ersten Mal herausbringen können?, wozu ihn Gerhart Hauptmann noch 
persönlich ermächtigt hatte®. Bis dahin war das Requiem nur im allerengsten 
Freundeskreise bekannt, und die Fürsorge von F reunden war es auch, die den 
Text rettete und 1946 an W. A. Reichart übermitteltes. Nach seinem Er- 
scheinen hat man das Requiem meist nur ausgewertet mit Bezug auf die 
Angriffe, die sich nach Alfred Kerrs Vorgang immer wieder gegen Gerhart 
Hauptmann richteten: er habe mit den Machthabern paktiert, warum denn 
sonst habe er die schlesische Heimat nicht verlassen? Nachdem uns heute die 
Einzelheiten über Gerhart Hauptmanns Tod in der geliebten schlesischen 
Heimat bekannt sind®, sollte es die Ehrfurcht verbieten, noch darüber zu 
diskutieren, warum Gerhart Hauptmann blieb, in dieser Heimat, von der 
getrennt er nicht mehr hätte schaffen können, in diesem Haus, das er als die 
„Hülle seiner Seele“ empfunden hat. Für die „Finsternisse“ bleibt vielmehr 
gültig, was W. A. Reichart aus der Distanz des Amerikaners darüber gesagt 
hat: „Das Wesentliche dieser Szenen ist mehr als eine reine Gabe der Erinne- 
rung an einen alten Freund, dessen letzte Tage durch die unmenschliche 
Tyrannei des Nazismus getrübt waren; das Wesentliche ist eine Anklage 
gegen die ständige Wiederkehr von Verfolgung und Mord an der Mensch- 
heit, wie die Geschichte es seit zweitausend und mehr Jahren nachweist. 
Hauptmanns Verzweiflung, der die tragische Sendung des Jundentums nur 
als ein Symbol ewigen menschlichen Duldens auffaßt, findet ihren tiefen 
Ausdruck in dem Titel dieser Szenen’?.“ 

Zur Deutung des Titels „Die Finsternisse“ möchte ich von einer andern 
Seite beitragen: Daß Gerhart Hauptmann ein ausgezeichneter Kenner der 
Bibel war, ist immer wieder bezeugt worden, ebenso, daß er seit seinem ver- 
geblichen Versuch 1878, auf Rittergut Lohnig und in Lederose „zu einem 
Großknecht heranzureifen“, sich unter dem Einfluß der herrnhutischen Ver- 
wandten daran gewöhnte, ein Neues Testament bei sich zu führen. Noch eine 
Woche vor seinem Tode ließ er darin in der „Anderen Epistel St. Pauli an 
die Corinther“ eine ihn beglückende Stelle rot anstreichen: „Er ward ent- 
zückt ın das Paradies und hörete unaussprechliche Worte, welche kein Mensch 
sagen kann...“ (2. Kor. 12, 4)8. 


Dank verpflichtet, wie auch für eine lange Reihe großzügiger Hinweise, die ich 
in dieser Arbeit verwerten durfte. 

Gerhart Hauptmann, Die Finsternisse. Requiem. With an Essay by W. A. Reichart. 
New York 1947. 


cf. C. F. W. Behl, Zwiesprache mit Gerhart Hauptmann. Tagebuchblätter. Mün- 
chen (Desch) 1948. p. 283/4. 

Den ersten Hinweis auf die „Finsternisse‘ gab Felix A. Voigt, Gerhart Haupt- 
mann unter der Herrschaft des Nazismus. Monatshefte. University of Wisconsin. 
Madison, May 1946, p. 298ff. 

Gerhart Pohl, Bin ich noch in meinem Haus? Die letzten Tage Gerhart Haupt- 
manns. Berlin (Lettner) 1954. 

W. A. Reichart, Ph. D., In memoriam Max Pinkus. Gerhart-Hauptmann-Jahrbuch 
1948. Goslar 1948. p. 172. 


® Mitgeteilt von Gerhart Pohl in: Gerhart Hauptmann. Sieben Reden zu seinem 
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Die Bibelfestigkeit Gerhart Hauptmanns muß Thomas Mann besonders 
empfunden haben, macht er doch die Bibelzitate zu einem integrierenden 
Bestandteil der Sprechweise des Mynheer Peeperkorn® in jener „Porträt- 
phantasie“ der drei großen Kapitel des „Zauberberg“-Romans, zu welcher 
Gerhart Hauptmann ja das Modell abgegeben hat. In seiner Frankfurter 
Festrede „Gerhart Hauptmann“ vom 9. November 1952 hat sich Thomas 
Mann zu dieser „Untat der Faszination“ bekannt, die ihm Hauptmanns 
„großartige Güte“ längst verziehen habe. Und in der nächtlichen „Festivitas“- 
Scene im „Berghof“, wo es scheint, als ob die Gäste vorzeitig vom Schlaf 
übermannt werden würden, da läßt Thomas Mann seinen Mynheer Peeper- 
korn die genauesten Bibelzitate in seinen Appell mischen: „Sie werden mir 
sagen: der Schlaf. Gut, meine Herrschaften, perfekt, vortrefflich. Ich liebe und 
ehre den Schlaf. Ich veneriere seine tiefe, süße, labende Wollust. Der Schlaf 
zählt zu den — wie sagten Sie, junger Mann? - zu den klassischen Lebens- 
gaben vom ersten, vom allerersten — ich bitte sehr —- vom obersten, meine 
Herrschaften. Wollen Sie jedoch bemerken und sich erinnern: Gethsemane! 
‚Und nahm zu sich Petrum und die zween Söhne Zebedei. Und sprach zu 
ihnen: Bleibet hie und wachet mit mir.‘ Sie erinnern sich? ‚Und kam zu ihnen 
und fand sie schlafend und sprach zu Petro: Könnet ihr denn nicht eine 
Stunde mit mir wachen?‘ Intensiv, meine Herrschaften. Durchdringend. Herz- 
bewegend. ‚Und kam und fand sie aber schlafend, und ihre Augen waren 
voll Schlafs. Und sprach zu ihnen: Ach, wollt ihn nun schlafen und ruhen? 
Siehe, die Stunde ist hie — Meine Herrschaften: Durchbohrend, herzver- 
sehrend.“ („Zauberberg“. Kapitel ‚Vingt et un‘.) 

Über diese Bibelkenntnis Hauptmanns hinaus aber bezeugt Felix A. Voigt!?, 
daß Hauptmann neben einer ausgedehnten und immer wiederholten Lektüre 
der antiken Schriftsteller viel Religionsgeschichte gelesen habe: „Erstaun- 
licherweise erstreckt sich Hauptmanns Belesenheit sogar in die altchristliche 
Literatur (z. B. Tertullian und Augustinus) und die Gnosis hinein.“ 

Ich hatte zunächst vermutet, daß Hauptmann den Plural ‚Die Finsternisse‘ 
aus einem Bibelwort genommen habe, stellte dann aber fest, daß sowohl die 
Lutherbibel, als auch die modernen protestantischen wie katholischen Über- 


Gedächtnis. Im Auftrage des Kreises der Freunde herausgegeben von Hans von 
Hülsen. Gerhart-Hauptmann-Schriften. Bd. 2. Goslar 1947. p. 14. 

® Dieser Schluß läßt sich m. E. aufrechterhalten, wenn auch D. S. Stirk (Gerhart 
Hauptmann and Mynheer Peeperkorn. German Life and Letters. Volume V, 1951/ 
52. Oxford (Blackwell) p. 162ff.) überzeugend dargetan hat, daß die Peeperkorn- 
Gestalt geformt sei so, wie Thomas Mann selbst es in der „Entstehung des Dok- 
tor Faustus“ von sich bekannte: „Auf geistige, steigernde Art nach der Natur zu 
arbeiten, ist das Allervergnüglichste.“ Stirk fährt danach sehr treffend fort: „This 
is exactly how Thomas Mann used Hauptmann as his model for Peeperkorn. 
Starting out from a rough sketch of this man with a great personality, he care- 
fully observed and filled in the details; returning again and again with his rather 
heavy brush to certain salient features, until they stood out in bold relief“ (p. 167). 

10 Felix A. Voigt, Antike und antikes Lebensgefühl im Werke Gerhart Hauptmann». 
(Deutschkundliche Arbeiten. Veröffentlichungen aus dem Deutschen Institut der 
Universität Breslau. B. Schlesische Reihe. Bd. 5. 1935. p. 62.) 
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setzungen immer nur, durch das ganze Alte und auch das Neue Testament, 
den Singular ‚Finsternis‘ haben, wenn auch in den Kommentaren beider 
Kirchen das Wort vielfältigst gedeutet wird als „Versinken im Zweifel”, 
„Unglück der Gottesferne“ etc. Felix A. Voigt!! betont, daß Hauptmann 
beim Zitieren ungewöhnlich sorgfältig gewesen sei und z. B. im „Phantom“ 
ein sonst nicht anerkanntes Jesus-Sirach-Zitat nach der alten katholischen 
Bibelübersetzung des Joseph Franz Allioli, diesich in seinem Besitz befand, 
gegeben habe (in den späteren Ausgaben auch als solche gekennzeichnet). Die 
Entstehungszeit der „Phantom“-Erzählung liegt nicht weit ab von der der 
„Finsternisse“. 

Und in der Tat: in der Allioli-Übersetzung!? kommt ein einziges Mal im 
Text der Plural „Finsternisse“ vor: Psalm 104 (105) lautet dort: „Er sandte 
Finsternisse, daß es finster ward, und machte nicht zunichte seine Worte.“ 
An zwei Stellen seiner Kommentare braucht Alloili ebenfalls den Plural: 
ad Römer 13, 12 kommentiert er: „Die Nacht dieses Lebens, die des Irrthums 
und der Sünde, der Finsternisse voll ist, ist weit vorgerückt, und der Tag der 
Ankunft Christi im Tode ist nahe.“ Und ad Ephesier 6, 12: „... der Welt, 
die in den Finsternissen des Irrthums und der Sünde liegt.“ 

Dies alles scheint mir zum mindesten nahezulegen, daß Gerhart Haupt- 
mann, der Erzprotestant, die Anregung zu dem ungebräuchlichen Plural im 
Titel seines Werkes aus dieser katholischen Bibelübersetzung von Allioli ge- 
nommen hat, die er auf dem ‚Wiesenstein‘ besaß. Nimmt man den Inhalt 
der fraglichen Bibelstellen hinzu, so darf man, wie mir scheint, folgern, daß 
Hauptmann unter diesen Plural subsumieren wollte, alles Schlimme, alles 
Grauen, alles Böse, das Menschen je von Menschen zugefügt worden ist im 
Laufe nicht nur der jüdischen, sondern der Menschheitsgeschichte überhaupt. 

So gesehen gewinnen die Worte des Propheten Habakuk (1, 2), die in den 
„Finsternissen“ bedeutsam wiederkehren — der Kommerzienrat Joel hat sie 
sich in der Nacht vor seinem Tode notiert, und der Bildhauer Kroner wieder- 
holt sie in einem gewichtigen Moment -, die Schwere einer Anklage, eines 
Schreis der gequälten Menschheit durch die Jahrtausende: „Herr, wie lange 
soll ich schreien, und Du willst nicht hören? Wie lange soll ich zu Dir rufen 
über Frevel und Du willst nicht helfen?“ 

Wir wissen heute von dem Schlesier Max Pinkus!3, seiner liebenswerten 


ı Felix A. Voigt, Die Schaffensweise Gerhart Hauptmanns. Germanisch-Romanische 
Monatsscrift XXXI. 1950/51, p. 99. 

2. Nachdem ich vergebens versucht hatte, auf dem Wege über die Bibliotheken einer 
Allioli-Übersetzung habhaft zu werden, erhielt ich auf Grund eines freundlichen 
Hinweises von Herrn Kaplan Wodick-Kiel von dem Herrn Pater Bibliothekar 
Kloth der Abtei Marienstatt-Westerwald in der großzügigsten Weise ein 
vollständiges Exemplar der Allioli-Übersetzung von 1839 sogar als Geschenk 
übersandt, da man noch ein Duplikat besitze. Für das alles sei an dieser Stelle 
noch einmal aufrichtig gedankt! 

W. A. Reichart, In memoriam Max Pinkus. a. a. O. p. 160ff. und in der Max- 
Pinkus-Gedenkscrift: Frederik W. J. Heuser, Max Pinkus zum Gedächtnis (p- 


20ff.), ( F. W. Behl, Begegnungen (p. 32) und Walter A. Reichart, Max Pinkus 
in seinen Briefen (p. 36ff.). 
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Menschlichkeit, seinem großzügigen Mäzenatentum, seinen bibliophilen Nei- 
gungen: in jahrzehntelangen Bemühungen sammelte Max Pinkus alles, was 
aus schlesischem Geist geschaffen worden war, von Jakob Böhme bis zu Carl 
und Gerhart Hauptmann, und es bleibt zu bedauern, daß diese Schätze der 
deutschen Forschung wohl verloren sindt4. Durch viele Jahre war Max Pinkus 
treuer Freund der Familie Hauptmann, und auf seine Anregung ging die 
Gründung des kostbaren Archivs auf dem ‚Wiesenstein‘ durch Frau Mar- 
garete Hauptmann zurückt5, wo alle Manuskripte, Werke, Erstdrucke und 
Typoskripte untergebracht und geordnet wurden!!®, 


14 Für das Schicksal der Pinkus-Bibliothek verweise ich auf Felix A. Voigt, Die Ger- 
hart-Hauptmann-Sammlung der Staats- und Universitätsbibliothek zu Breslau. 
(Zentralblatt für Bibliothekswesen. 23. Jahrgang Leipzig 1936. Heft 6, p. 297£f.) 
Derselbe in: Gerhart-Hauptmann-Jahrbuch 1948, p. 173, 

Derselbe, Max Pinkus und seine Schlesierbücherei. Max-Pinkus-Gedenkschrift p.15. 
15 Ludwig Jauner, Der Geburtshelfer des Hauptmann-Archivs. Max-Pinkus-Gedenk- 
schrift. p. 24. 

Es sei hier gestattet, einmal expressis verbis darauf hinzuweisen, daß die gesamte 

Hauptmann-Forschung weiterhin an der Stelle treten muß, wenn nicht endlich 

Veröffentlichungen aus dem Nachlaß erfolgen. Während von Thomas Mann, dem 

zehn Jahre später Verstorbenen, bereits die „Nachlese“ der Prosa von 1951 bis 

1955 vorliegt, wissen wir von dem großen Archiv auf dem ‚Wiesenstein‘ nur, 

daß es 1945 durch die Initiative von C. F. W. Behl in die Oberpfalz gerettet 

wurde. Es müssen sich darin solche Kostbarkeiten befinden wie die neun Fassungen 
der „Iphigenie in Aulis“, die fünf der „Tochter der Kathedrale“ etc. etc. Ledig- 
lich „Galahad oder Die Gaukelfuhre“ ist aus dem Nachlaß 1948 von C. F. W. Behl 

herausgegeben worden als Druck der Fränkischen Bibliophilengesellschaft in 330 

Exemplaren „mit Genehmigung der Familie Hauptmann und des Suhrkamp- 

Verlages“. Aus Behls Nachwort zu diesen dramatischen Fragmenten aus der fau- 

stischen Welt Gerhart Hauptmanns ergibt sich, wie aufschlußreich das Archiv sein 

muß in allen möglichen Richtungen (p. 95), besonders auch im Hinblick auf das 

„Venezianer“-Problem, zu dem bisher nur im „Merkur“ (1950, h. 1. Nr. 23, p. 12ff.) 

ein Fragment erschienen ist. 

Auf den um den Nachlaß offenbar vor dem Landgericht Berlin geführten Pro- 
zeß kann man nur indirekt schließen aus jener Notiz in der 2. Auflage von Ger- 
hart Pohl, Bin ich noch in meinem Haus? p. 16, wo sonst Hauptmanns Totenklage 
auf Dresden abgedruckt gewesen war. 

Felix A. Voigt (Die Schaffensweise Gerhart Hauptmanns, a. a. O. p 93) bemerkt, 
daß „das Hausarchiv auf unabsehbare Zeit der Benutzung entzogen ist“, daß aber 
noch Menschen leben, die den Dichter persönlich gekannt haben und berichten 
könnten, wie Elisabeth Jungmann und Dr. Erhart Kästner es bereits getan hätten. 

Auch Hubert Razinger (Nachwort zur „Atridentetralogie“. Gütersloh 1956, p. 
249f.) verhehlt nicht das Bedauern, das angesichts des „Verantwortungsgefühls“, 
der „handwerklichen Sorgfalt und des echten Ringens des Dichters mit seinem 
Stoff“ (nach Hans Mayer) „aufsteigt, wenn wir an all die Inedita Hauptmanns 
denken: es fehlen die Tagebücher und die Briefe, es fehlen Fragmente, Varianten, 
Studien und Fassungen, die, wenn sie auch von der jeweils letzten, herausgegebe- 
nen eines Werkes überholt erscheinen, doch bei Hauptmann einen besonderen 
werkgenetischen und literaturgeschichtlichen Wert besitzen ... Es gibt noch keine 
wirkliche Gerhart-Hauptmann-Gesamtausgabe ...“, eine Tatsache, die mir um so 
bedauernswerter erscheint, als Behl darauf hingewiesen hat, daß das Archiv noch 
einmal 17 große Bände ausmachen würde wie die Ausgabe von 1942. 
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Wenn bisher über „Die Finsternisse“ im Zusammenhang des Haupt- 
mannschen Werkes überhaupt etwas ausgesagt wurde, dann geschah es fast 
immer unter dem von mir anfangs erwähnten apologetischen Gesichtspunkt, 
oder aber das Drama wurde gewertet als Gelegenheitsdichtung zu einem 


bestimmten Zweck. Dabei übersah man, daß Ton und Stil, Personenkreis und 


Atmosphäre in ihrem bitteren, ja verzweifelten Ernst und ihrer musikalisch 
anmutenden Komposition und Formung es als ein Kunstwerk hohen Ranges 
ausweisen. Man hat bisher nicht versucht, es in das Oeuvre Hauptmanns ein- 
zuordnen, und das hat bei dem Charakter der dies Requiem zeitlich um- 
lagernden Werke auch seltsame Schwierigkeiten. In den bisher erschienenen 
Chronologien des Lebens und der Werke Hauptmanns fehlen entweder jeg- 
liche Angaben!? über die „Finsternisse“ oder aber es ist der Zeitpunkt der 
Niederschrift (7. bis 14. 2. 1937)18 angegeben. 

Der Versuch, das Werk und seinen Anlaß in die bisher bekanntgewordenen 
chronologischen Tatsachen hineinzufügen, ergibt etwa folgendes Bild: Im 
Jahre 1934, während Hauptmann sich vom Mai bis August in Agnetendorf 
aufhält, stirbt Max Pinkus, und der Dichter und Frau Margarete sind die 
einzigen „Arier“, die es wagen, an dem halb heimlichen Begräbnis des jüdi- 
schen Freundes teilzunehmen. In sein Tagebuch notiert Hauptmann: „Man 
hat den Tod des königlichen Juden nicht öffentlich bekannt gemacht, weil 
unter den heutigen Umständen die Stadt, die ihm unendlich viel verdankt, 
an seinem Begräbnis nicht hätte teilnehmen können. So senkt man ihn in 
aller Stille ein. Natürlich weiß die Stadt vom Bürgermeister bis zum ein- 
fachen Bürgersmann, daß er verschieden ist. Aber es gibt ein allgemeines, 
halsverrenkendes Wegblicken!®.“ 

Gerhart Hauptmann hatte damals gerade die endgültige Fassung seiner 
Autobiographie „Das Abenteuer meiner Jugend“ abgeschlossen, sowie die 
erste Fassung seines „Hamlet“-Romans. Der definitive Beginn der Arbeit 
an dem Drama „Hamlet in Wittenberg“ (ursprünglich sollte es „Der Schwarze 
Prinz in Wittenberg“ heißen) fällt in den Juli 1934, also in die Zeit un- 
mittelbar nach dem Tode des jüdischen Freundes. Sehr spät erst geht Haupt- 
mann in diesem Jahr nach Hiddensee; er habe sich nicht lösen können von 
der „schöpferischen Abgeschiedenheit des Wiesensteins“, bezeugt Behl, und 
habe besonders seine Jugenderinnerungen gefördert und viel „an einem schon 
vor langer Zeit begonnenen Theaterroman gearbeitet, der um das Hamlet- 
problem kreist, das ihn seit seiner viel umstrittenen Hamletbearbeitung?0 


17 Gerhart Hauptmann, Studien zum Werk und zur Persönlichkeit. (Festschrift vom 

R Deutschen Institut zu Breslau zum 80. Geburtstag.) Breslau (W. G. Korn) 1942. 
C.F.W. Behl - Felix A. Voigt, Chronik von Gerhart Hauptmanns Leben und 
Schaffen. (Bis zum Tode Gerhart Hauptmanns fortgeführte vollständige Neu- 


ee Er Chronik von 1942.) Bergstadtverlag Wilh. Gottl. Korn, München 
sprll6; 


N Zitiert nach W. A. Reichart, In memoriam Max Pinkus. a. a. O. p- 171 
Gerhart Hauptmanns Bearbeitung des Shakespeareschen „Hamlet“ wurde in der 


ersten Fassung am 8. Dezember 1927 unter Hauptmanns Regie im Staatlichen 
Schauspielhaus Dresden uraufgeführt. 
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nicht mehr losläßt. Er will hier das Werden seiner eigenen Hamletvision 
darstellen und sie gewissermaßen parktisch rechtfertigen.“ Behl berichtet 
dann von einer Überraschung, „wie sie nur die reiche Vielfalt Hauptmann- 
schen Schaffens einem bescheren kann“, als mitten in einen geselligen Abend 
hinein das Manuskript zum „Hamlet in Wittenberg“ gebracht wird: „... es 
zeigte sich, daß Hauptmann nun dabei war, einen eigenen Hamlet zu schrei- 
ben, den Hamlet vor der Tragödie zu Helsingör?t.“ 

Man sieht, neben den autobiographischen Arbeiten geht die große pro- 
duktive Auseinandersetzung mit Shakespeare im Jahre 1934 weiter: alle drei 
Werke erleben ihren Abschluß dann 1935: im März „Das Abenteuer meiner 
Jugend“ (ursprünglich „Die’Bahn des Blutes“), im Juni der Hamlet-Roman 
„Im Wirbel der Berufung“ und im Juli das Drama „Hamlet in Wittenberg“, 
dessen Uraufführung dann am 19. November 1935 im Alten Theater in Leip- 
zig (gleichzeitig mit Altona und Osnabrück) stattfindet. 

In diese abschließenden Arbeiten hinein aber präludieren schon neue 
Anfänge: Hauptmann beginnt ein „Demeter-Mysterium“ und ein Drama 
„Frene“, dem sein ganz besonderes Bemühen durch das Jahr 1936 hindurch 
gilt. „Frene“ oder „Die Tochter der Kathedrale“, die auf dem Lai der Marie 
de France, ‚Frene‘, beruht, führt in seltsamen Verwicklungen und Ver- 
knüpfungen in die mittelalterliche Welt des Fehdewesens, des Rittertums 
und der Troubadours??. Das mag auch der Grund sein, warum es sich Gerhart 
Hauptmann, entgegen seinen sonstigen Gepflogenheiten, einmal gestattet, 
einem Drängen von außen her nachzugeben und sich einem Werk wieder 
zuzuwenden, das seit langem vergessen in seinem Archiv lag, dessen Minne- 
sänger-Atmosphäre aber in etwa zur „Tochter der Kathedrale“ stimmte. Behl 


Welc breiten und tiefen Raum in Hauptmanns Schaffen die innere Auseinander- 
setzung mit Shakespeare einnimmt, wird sichtbar in der ausgezeichnet sorgfältigen 
Studie F. A. Voigt- W. A. Reichart, Hauptmann und Shakespeare. Ein Beitrag 
zur Geschichte des Fortlebens Shakespeares in Deutschland. 2. Aufl. Goslar 1947. 
Dort heißt es über Hauptmanns „Ringen mit dem verwandten Genius“: „Mehr 
als ein Jahrzehnt, die Zeit von 1924 bis 1935, ist vornehmlich und fast ausschließ- 
lich der Auseinandersetzung mit „Hamlet“ gewidmet. Nicht weniger als vier 
Werke - ungerechnet einige theoretische Äußerungen in Aufsatzform - gelten ihr 
allein“ (p. 12). 

Mit diesen vier Werken sind natürlich gemeint: der Künstlerroman „Im Wirbel 
der Berufung“, das Drama „Hamlet in Wittenberg“ und die beiden Neubearbei- 
tungen des Shakespeareschen „Hamlet“, deren zweite als „Shakespeares tragische 
Geschichte von Hamlet, Prinzen von Dänemark. In deutscher Nachdichtung und 
neu eingerichtet“ abgedruckt ist in Band 11 der großen 17bändigen Ausgabe „Das 
Gesammelte Werk“ 1. Abteilung, Berlin 1942. Hinfort zitiere ich sie als ‚Gesamt- 
ausgabe von 1942‘. 

21 Behl, Zwiesprache mit Gerhart Hauptmann p. 31/33. 

22 Dabei werden aus der Atmosphäre der Greuel der Albigenserkriege usw., die 
Hauptmann damals bewegten (cf. Felix A. Voigt, German.-Roman. Monatsschr. 
N. F. II. p. 1ff.), Anspielungen auf Dinge formuliert, wie sie Hauptmann im da- 
maligen Deutschland unmittelbar erlebte und die ihn quälten; man lese einmal 
zwischen den Zeilen des Gesprächs zwischen dem Wirt des Weinhauses „Zur 
Kanne“ und seinem Weinzapfer über die bösen Zeiten: 
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berichtet?® unter dem 19. Juni 1936 aus Agnetendorf, daß Hauptmanns da- 

maliger Sekretär, Dr. Erhart Kästner, „das weit gediehene Fragment der ' 
Minnesängerkomödie ‚Ulrich von Lichtenstein‘ im Archiv ausgegraben" habe: 
und Hauptmann zum Abschluß des Werkes zu bewegen hoffe. Eines der 
hervorstechendsten Merkmale des Hauptmannschen Schaffens scheint mir bis | 
ins hohe Alter hinein die geradezu unerschöpfliche Phantasiekraft zu sein, , 
aus der heraus Gestalten, Themen, Motive und Stoffe unablässig herauf- 
quellen, nach Formung verlangen, ergriffen werden, andere Stoffe verdrän- . 
gen, geformt, umgeformt, liegengelassen werden, um dann schließlich doch ı 
im Scheine eines guten Glücks ihre Vollendung siegreich zu bewirken. Auf’ 
seinen „Produktivspaziergängen“ im Park des ‚Wiesensteins‘ pflegte Haupt- . 
mann zu notieren, später dann diktierte er das im Alleinsein oder gar schon ı 
im Traum: Konzipierte. Die Minnesängerkomödie „Ulrich von Lichtenstein“ 
war schon im Februar 1910 in Portofino entworfen worden®, weitergeführt 


Weinzapfer: ... Und hier im Lande Andorra muß man winseln oder schwei-- 
gen und wie sauer Bier blicken, wenn man nicht in die Halseisen ı 
kommen will. 

Wirt: Und nun gar hier im Schatten des Doms! In tausend Verkleidun- - 
gen schleichen die Angeber. Wehe dem Gast, den der Wein einı 
wenig redselig macht! Ich wollte lieber mein Wirtshaus verkaufen ı 
und halb so viele Gäste bewirten als hier, wenn ich weit draußen ı 
am Weichbild der Stadt einen Ausschank dafür eintauschen könn- - 
te...“ (Gesamtausg. von 1942. Bd. XV, p. 161). 

20a 047133; 

* Für die ganz besondere Bedeutung, die dem Traum als der die Phantasiekraftt 
auslösenden Macht bei Gerhart Hauptmann zukommt, verweise ich auf die Studie: 
von John Jacob Weisert, The Dream in Gerhart Hauptmann (Columbia Univer-- 
sity Germanic Studies. XX. New Series, New York 1949). Speziell im Voraus-- 
blick auf meine Deutung der „Finsternisse“ scheinen mir die folgenden Sätze Wei-- 
serts genau den Kern zu treffen: „The synthesis which opens both the world of! 
the senses and the world of the dream became his goal. As in his religious life: 
he outgrew single concepts such as pietism and paganism and strove to formulate: 
a new personal religion that would encompass all the religious impulses, so inı 
literature he sought to embrace the visionary and the realistic in one work.“ Undi 
für die Quellen dieses Strebens bei Hauptmann weist Weisert hin auf Plato und! 
die Mystik: „The rarefied visions of Platonism and the gravid inner contemplation: 
of Eastern mysticism were guides along the way. The counterbalance of realism: 
came from his native background“ (p. 103). | 

Für diese Zusammenhänge, die Bedeutung von Traum und Mystik, beruft sicha 

Ralph Fiedler (Die späten Dramen Gerhart Hauptmanns. München 1954) auft 
J. Chapiros „Gespräche mit Gerhart Hauptmann“, wie auch Ernst Alker in sei-- 
nem Aufsatz „Deutscher Surrealismus“ (Helicon. Revue Internationale des Pro-- 
blemes Generaux de la Litt&rature. Amsterdam, Leipzig o. J. Tome III, p. 120)) 
nach Chapiro ausführlichere Darlegungen Hauptmanns über Traum und vor-- 
geburtliche Existenz wiedergibt. Ich glaube jedoch, daß man sich vor Verallgemei-- 
nerungen mit Hilfe von Chapiro-Zitaten etwas hüten muß, seitdem ein solcher 
Hauptmann-Kenner wie Felix A. Voigt den Wortlaut dieser „Gespräche“ ange- 
rer hat (cf. Felix A. Voigt, Die Schaffensweise Gerhart Hauptmanns. A. a. 0. 
p- 95). 
®® cf, Vorbemerkung in der Gesamtausg. von 1942, Bd. XV, p!3k | 


| 
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1923/24 und dann vergessen, bis sie eben im Herbst 1936 auf Drängen Dr. 
Kästners wieder aufgenommen und fast vollendet wurde. Behl hat den Zau- 
ber solcher Stunden einzufangen gewußt: „Dr. Kästner, strahlend über den 
Erfolg seiner unermüdlichen Anregung, las uns den dritten und den vierten 
Akt der Minnesängerkomödie um den deutschen Don Quichote des Liebes- 
wahns vor. Meisterhaft brachte er die leichtbeflügelten, bildhaften Versreihen 
der Dichtung zum Klingen, und Hauptmann, angespannt zuhörend und inner- 
lich mitarbeitend, hatte seine helle Freude an dem perlenden Klang. Die ün- 
beschwerte Heiterkeit, mit der er die Dichtung vor vierzehn Jahren in einem 
Bozener Frühling begonnen? hatte, wandelt sich nun im Fortgange der 
Handlung in eine etwas besinnlichere Stimmung?”, ohne doch den Schwung 
zu verlieren, den der hurtige Rhythmus der spielerischen Versformen re- 
giert28.“ 

Wenn man sich also im großen den Überblick schafft über die Chronologie 
und den Charakter der Werke, die Gerhart Hauptmann in der Zeitspanne 
zwischen dem Tode von Max Pinkus im Juni 1934 und der Schaffung des 
Requiems „Die Finsternisse“ im Februar 1937 in Atem gehalten haben, so 
ergeben sich im Vordergrund®® einerseits die produktive Auseinandersetzung 
mit Shakespeare und andererseits die in der mittelalterlichen Welt behei- 
mateten Dramen „Die Tochter der Kathedrale“ und „Ulrich von Lichten- 
stein“. Joseph Gregor vertritt die Meinung, daß innerhalb des reichen und 


2° cf. oben. Richtiger müßte es heißen: „... wieder aufgenommen hatte...“. 

27 Auch hier, wie in der „Tochter der Kathedrale“, darf man m. E. zwischen den 
Zeilen lesen, und vielleicht hört man sogar Gerhart Hauptmanns Stimme kritisch 
zum eigenen Tun in solcher Zeit, wenn gegen Ende des Werks die Herzogin ganz 
unvermutet von der Übermacht des Bösen in der Welt spricht: 

„Seht Euch doch die Erde an, 
und die Nöte, die sie leidet, 
sich den Himmel blutig röten. 
Stehlen, Rauben, Brennen, Töten, 
blinde Wut und blinder Wahn 
peitschen auf die Menschheit nieder — 
und ihr dudelt Minnelieder?* 
Aber der Dichter schlägt leichten Herzens den Vorwurf in den Wind, wann denn 
überhaupt sollten wohl frohe Reime gedrechselt werden? 
„Huldin, wollt’ ich damit warten, 
bis der ewige Krieg vorbei, 
bis der Paradiesesgarten 
und darin der ewige Mai 
neu erobert hat die Erde - 
würde wohl die Zeit mir lang... 
(Gesamtausg. von 1942, Bd. XV, p. 127 


28 Behl, a. a. O. p. 40/41. h 
2% Um den bei der Eigenart von Hauptmanns Schaffen schwer zu gewinnenden Über- 


blick nicht zu verwirren, sehe ich hier ab z. B. von dem „Grabspruch für den 
Reichspräsidenten von Hindenburg“ und der sogenannten „Volta-Rede“: „Das 
Drama im geistigen Leben der Völker“, die für die Volta-Tagung der König- 
lichen Akademie zu Rom geschrieben war. Warum Hauptmann nachher doch nicht 
hinfuhr, ob aus politischen Gründen, ist bisher nirgends beantwortet. 


38 Anni Meetz 


vielfältigen Schaffens des Dichters „die Dramen „Kaiser Karls Geisel“ (1906/ 
1907), „Griselda“ (1908), „Ulrich von Lichtenstein“ (1910) und die wunder- 
vollen „Gral-Phantasien“ (1911, 1912) ein zusammenhängendes Ganzes bil- 
den“, und Gregor bezeichnet sie als Werke der Lösung, der Diastole, und 
so mag es auch von hier aus einleuchten, wenn ich sage, daß bei Hauptmann . 
zu einem schweren, dunklen Unterstrom der großen Werke, welche Spannung, 
Düsternis und Trauer seiner Seele vollgültig aufnehmen, den Werken der 
Systole, sich dagegen in einer oberen, helleren Schicht die Arbeit an jenen 


leichteren Werken der Diastole abspielt. So muß es, wie mir scheinen will, 


verstanden werden, daß Hauptmann das zwielichtig alttestamentarisch wir- 
kende Requiem „Die Finsternisse“ in der Helligkeitvon’ Rapallo niederschreibt, 
während auch die Arbeit am „Ulrich von Lichtenstein“ weitergeführt wird 
mit seinem leichtherzigen Motto: 

„So will ich singen Tandaradei 

Auf meiner schnellen Pilgerfahrt ...“ 
Mir scheint es weiterzuhelfen, wenn man dies mein ordnendes Prinzip auf 
Hauptmanns Gesamtwerk anwendet, das in seiner verwirrenden Fülle und 
Vielspältigkeit höchstens auf dem chronologischen Wege überschaubar gemacht 
worden ist, ohne daß in der bisherigen Forschung zwingende große Gesichts- 
punkte die scheinbare Willkür der Reihenfolge zu ordnen vermocht hätten. 

Wenn man - und sei es zunächst auch nur als Arbeitshypothese — jenen 

tiefen Grundstrom der wahren Tragödien annimmt und darum herum die sie 
umspielende Fülle von Werken aus helleren Sphären, dann ergibt sich ein er- 
staunlich gerader Weg Gerhart Hauptmanns aus der Zeit um die Jahrhun- 
dertwende schon bis zur „Atridentetralogie“, ja, ich glaube sagen zu dürfen, 


daß besonders seit der großen Griechenlandreise mit Hauptmanns erstaun- 
lichen Intuitionen über das Wesen der antiken Tragödie und ihre Herkunft 


aus dem Menschenopfer sich eine gerade Linie hinzieht bis zur „Atridentetra- 
logie“3°, und an diesem Wege liegen - in fast regelmäßigen Intervallen - 
die großen Tragödien des Dichters. 

Man hat wiederholt festgestellt, daß in immer wachsendem Maße im 
Werke Hauptmanns das Mystische, das Irrationale, das Chthonische und das 
Acherontische bedeutsam werden?!. „Immer mehr gewinnt das Hintergrün- 
dige, das Metaphysische, Mystische, Irrationale, mit einem spezifisch Haupt- 
mannschen Begriffe: das ‚Magische‘ in seinem Werke an Gewicht“, betont 
Voigt?? aus seiner sehr genauen Kenntnis der Entwicklung des Dichters. 


° Wenn Hubert Razinger (a. a. O. p. 245/46) den größten Wert legt auf den Zu- 
sammenhang jener Erkenntnisse von 1907 über den Opfercharakter der griechi- 
schen Tragödie mit der Tetralogie von 1944 und die Zitate aus dem „Griechischen ı 
Frühling“ häuft, so geschieht das m. E. mit vollem Recht, um den Kern dessen 
sichtbar zu machen, was diesem dämonischen Werk zugrundeliegt. Ich behalte mir ' 


re Dinge an einem weiter gespannten Kreis von Werken deutlich zu 
machen. 


®1 Es sei dafür verwiesen auf Gregor, Weisert u.a. 


® Felix A. Voigt, Grundfragen der Gerhart-Hauptmann-Forsch G E 
Monatsschrift, XXVII, 1989. p. 279. " | 
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heraus, und er hat glaubhaft gemacht, wie sehr Hauptmanns Lebensgefühl 
von dieser Einsicht in die antike Tragödie her bestimmt worden ist3s, Joseph 
Gregor spricht von den Werken dämonischen Charakters, und in diese Reihe 
lassen sich, wie mir scheinen will, „Die Finsternisse“ mühelos einordnen, in 
diese Reihe, die von „Elga“ über die „Winterballade“, „Magnus Garbe“, 
„Die Schwarze Maske“ hinführt zu den „Finsternissen“ und der „Atriden- 
tetralogie“. 

Gerhart Hauptmann hat die Blut- und Grauengeschichte der Menschheit 
gekannt, wie selten jemand. Die Greuel und wie der Mensch sie zu bestehen 
vermag ... die Gestaltungen dieses seines Themas haben lange vor den 
Schrecknissen des Zweiten Weltkrieges etwas von der unheimlichen Kraft 
visionärer Vorausschau, als habe Hauptmann geahnt und gewußt, was alles 
noch kommen müsse. „Irgendwie trug dieser Dichtermensch die Bluthistorie 
der Menschheit, insonders auch der deutschen, in sich, gequälter, leibhaftig 
leidender als irgendein anderer“, hat Thomas Mann anläßlich jener Henkers- 
rechnung im „Magnus Garbe“ gesagt*. 

Seit 1898 schon trug sich Gerhart Hauptmann mit dem Gedanken an ein 
Drama aus den Zeiten des Inquisitionsgrauens, bis sich nach Jahrzehnten 
aus diesem Drama „Frau Bürgermeister Schuller“ zwei Werke herauskristal- 
lisierten: „Magnus Garbe“ (inzwischen war der Titel „Felicia. Ein Wach- 
traum.“ geplant gewesen) und „Die Schwarze Maske“. In beiden Werken 
Grauenszeiten der deutschen Geschichte: im „Magnus Garbe“ das Eindringen 
der Dominikaner-Inquisition in die sichere Welt einer reichen, schönen Stadt 
des Mittelalters ... in der „Schwarzen Maske“ Elend, Pest und Armut nach 
dem Dreißigjährigen Kriege in einer schlesischen Stadt Bolkenhain, wo das 
mit Geschmack und Kunst ausgestattete Haus des Bürgermeisters Schuller 
aus anderen Zonen zu stammen scheint. Und im Mittelpunkt beider Dramen 
wundervolle Frauengestalten von ungewöhnlicher Zartheit und Schönheit der 
Zeichnung: dort die zauberhafte Felicia, die im Kerker der Inquisition ihr 
Kind zur Welt bringen muß und in Wahnsinn und Grauen alles endet ... 
hier die schöne Benedicta, welche die Schatten nicht zu bannen vermag, die 
aus einer bösen Vergangenheit her das Haus verdüstern, dessen Glanz von 
dem durch Sklavenhandel erworbenen Golde kommt. 

Ohne Zweifel sind diese Werke aus der Grauensgeschichte der deutschen 
Menschheit zwei der stärksten und bühnenwirksamsten Dramen Hauptmanns. 
Aber während „Die Schwarze Maske“, diese „virtuose Danse macabre, ge- 
schrieben für die Hand eines großen Regisseurs“35> am 3. Dezember 1929 im 
Burgtheater ihre Uraufführung (mit dem Satyrspiel „Hexenritt“ zusammen- 


33 Felix A. Voigt, Antike und antikes Lebensgefühl bei Gerhart Hauptmann. A. a. Oo. 

34 cf. Thomas Manns Rede „Gerhart Hauptmann“. A. a. O.p. 31. re 

35 Joseph Gregor a. a. O. p. 364. - Auf das surrealistische Moment besonders in die- 
sem Werk hat Ernst Alker (Bemerkungen zu Gerhart Hauptmanns Altersstil. 
Zs. f. Deutsche Philologie. Bd. 27. 1942. p. 77) hingewiesen: „Wirklichkeit und 
Überwirklichkeit verschmelzen in dieser Dichtung und ergeben bei strengster 
Prägnanz der Form eine in sich geschlossene Ganzheit .. er 
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genommen als „Spuk“) erlebte, ist „Magnus Garbe“ erst 1956 posthum im 
Düsseldorfer Schauspielhaus uraufgeführt worden. Wenn Gerhart Haupt- 
mann immer wieder die Aufführung dieses Dramas verhindert hat, so dürfte 
der tiefste Grund darin zu suchen sein, daß ihn das Grauen vor dem An- 
schauen dieser Tragödie im strengsten Sinne schreckte: „... ich hätte es nicht 
ansehen können, aber geschrieben mußte es werden, und Tragödie ist Tra- 
gödie3®.“ 

In dem anderen der beiden Dramen, um die es mir hier geht, weil sie in 
gerader Linie auf „Die Finsternisse“ hinführen, in der „Schwarzen Maske“, 
die im März 1928 vollendet wurde, ist das Bild des Freundes Max Pinkus 
zum ersten Mal mit liebevoller Genauigkeit, aber in souveräner Manier ge- 
zeichnet in dem Juden Löwel Perl, der mit Feinheit und Takt, mit Weisheit 
und einer leisen Trauer seinen Reichtum und seine über Europa sich erstrek- 
kenden Geschäftsbeziehungen seinen Freunden in ihren menschlichen Wir- 
rungen dienlich werden läßt. Es ist sicher kein Zufall, daß im Oktober des- 
selben Jahres in Lugano „Vor Sonnenuntergang“ begonnen wurde, das man 
recht eigentlich als das Porträtdrama des Freundes bezeichnen muß, denn 
Geheimrat Clausen, der königliche Kaufmann dieses Werkes, ist niemand 
anders als Max Pinkus. Wenn der Geheimrat seine späte Leidenschaft für 
Inken Peters mit dem Tode bezahlen muß, so war Pinkus der Tragödie durch 
eine Weltreise ausgewichen, wie noch die „Finsternisse“ zurückblickend an- 
deuten?”. 

Wenn aber auch alle die Blut- und Grauendramen vorausweisen auf „Die 
Finsternisse“ und auf die „Atridentetralogie“, als deren letztes und größtes, 
so sind sie doch alle Gestaltungen geschichtlicher, also vergangener, Epochen 
des Entsetzens, so unmittelbar lebendig die Kunst Hauptmanns auch sie zu 
machen versteht3®. Einzig „Die Finsternisse“ leben aus und in der brennenden 
Gegenwart, sie allein formen das Grauenvolle, während es sich rings um 


® Mitgeteilt von K. L. Tank, ‚Stroux reizt das Wagnis‘. „Welt am Sonntag“ 
22. Mai 1955. - Diese Begründung und vielleicht die Warnung des Freundes Wal- 
ther Rathenau vor einer Aufführung scheinen mir die eigentlichen Motive anzu- 
deuten, die Hauptmann hinderten, einer Aufführung zuzustimmen. Friedrich Luft 
hat (‚Theaterfülle - Dramenleere‘. Jahresring 1956/57. Stuttgart) anläßlich der 
„Magnus-Garbe“+Aufführung dargelegt: „Ein Unikum und eine bühnenhistorische 
Seltenheit: die posthume Uraufführung eines Gerhart-Hauptmann-Dramas „Mag- 
nus Garbe“ (Düsseldorf). Der Dichter hat das Stück zu seinen Lebzeiten aus poli- 
tischen Gründen zurücgehalten. Er wollte durch den antiklerikalen Text nicht 
in eine falsche Bundesbrüderschaft mit den Nazi-Propagandisten kommen ...“ 
Diese Motivierung mag allenfalls für das Jahr 1988 zutreffen, Luft übersieht nur, 
daß das Werk ja schon im Herbst 1915 vollendet war. - Auch an dieser Stelle 
kann man nicht umhin, das bisherige Fehlen von Tagebuh- und Briefveröffent- 
lichungen zu bedauern. 
Auch die Bemerkung Clausens, daß das „Tor des Todes“ sich nach dem Fortgang 
eines geliebten Wesens offenbar nicht sogleich schließe, findet sich - ausgeführter 
und motivierter - in den „Finsternissen“. 
= Gewiß verlegt auch die „Iphigenie in Delphi* Geschehnisse des Zweiten Welt- 
krieges in mythisch ferne Vergangenheit, aber, wie E. Susini („L’Iphig£nie & Del- 
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den Dichter vollzieht. Was er in jenen Zeitläufen gelitten haben mag, läßt 
das Gedicht ahnen, das auch Thomas Mann betroffen aufhorchen ließ3®: 


Durchdrungen von Pein, gemartert schwer 
von Sorge und Sehnsuchtsschmerzen 
durchwach’ ich die Nacht, ach, die lange Nacht, 


in Tränen mit pochendem Herzen - 


Halt aus, halt aus nur diese Nacht, 

sonst ist es um dich geschehen, 

sonst hast du gestern zum letzten Mal 

in die funkelnde Sonne gesehen. 

O rufe, o rufe mit wildem Schrei 

den lösenden Jubel der Sonnen, 

sonst hat dich die schwarze Spinne, die Nacht, 

für Ewigkeiten umsponnen. 
Aus dem Jahre 1934 stammt dieses Gedicht, aus dem Jahre des Todes von 
Max Pinkus und seines heimlichen Begräbnisses. Was rein äußerlich die Zeit 
Gerhart Hauptmanns zwischen diesem Tode und der Gestaltung des Re- 
quiems im Jahre 1937 an Werken und Schaffen ausfüllt, habe ich oben in 
meinem Versuch der chronologischen Einordnung dargetan. Was aber in 
Wirklichkeit seine Seele erregt und bewegt, spielt in dunklen und tragischen 
Bezirken: es ist in den „Finsternissen“ die Rede von der Lektüre der Makka- 
bäerbücher und des Flavius Josephus, also der Schreckens- und Grauens- 
chroniken aus den Endzeiten der Geschichte Judäas, von den Propheten, der 
Legende Ahasvers; Joel, Elias‘, Jeremia und immer wieder die Klagelieder 
Jeremiae klingen auf, der Prophet Habakuk mit seinen Verzweiflungsrufen: 
„Herr, wie lange soll ich schreien, und Du willst nicht hören? Wie lange soll 
ich zu Dir rufen über Frevel, und Du willst nicht helfen?“ ... und mit seiner 
Drohung: „Wehe dem, der die Stadt mit Blut baut und zurichtet die Stadt 
mit Unrecht!“ Aber auch die antike Tragödie in ihrer Unerbittlichkeit steht 
auf als Vergleich zu dem, was hier in nackter Gegenwart zeitgenössischen 
Menschen widerfährt; der Diener sogar verspürt das: „Es hängt mir noch von 
den alten Tragikern mancherlei an, und das tritt einem nun recht nahe in 
dieser Zeit, wenn man mit dem, was diese Menschen heut erleben, so eng wie 


phes de Hauptmann. Etudes Germaniques, Avril-Septembre 1948. p. 341/42) aus- 
führt: „Iphigenie parle un langage neuf. La Grece qu’elle incarne est une Gr£ce 
barbare feroce, tortur&e, tragique et brutale ... La Grece farouche r&pond en 
tout cas A la ferocite des temps que nous vivons.“ 

39 Er zitiert es in seiner Rede a. a. O. p. 26. 

“ Die genaue Bibelkenntnis Hauptmanns erwähnte ich schon; wenn Joseph Gregor 
von der von dem Dichter „mit stupender Gründlichkeit beherrschten Lutherbibel“ 
spricht (a. a. O. p. 514), so möchte ich hier auf die Auswahl dessen hinweisen, was 
Hauptmann aus der Bibel in die „Finsternisse“ hineingenommen hat: nur die 
stärksten und wuchtigsten Gestalten des Alten Testaments werden als würdig er- 
achtet, Symbole zu sein und Parallelen sichtbar zu machen für das ihn umgebende 
grauenvolle Zeitgeschehen: der Prophet Elias, im jüdischen und im christlichen 
Bewußtsein durch Jahrhunderte eine der mächtigsten Gestalten, gewaltig genug, 
um eine neue Zeit so großartig zu verkünden: Maleachi (400 Jahre später) weis- 
sagte, daß Elijah wiederkommen werde vor Christus; nach dem talmudistischen 
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unsereiner verbunden ist.“ Und in echter Ergriffenheit, ohne eine Spur von 
falschem Pathos sagt er von Frau Esther Joel: „Sie ist die allerstolzeste Frau, 
die sich denken läßt. Ich habe mich oft gefragt, ob es heutzutage auf irgend- 
einem Throne der Welt eine zweite so stolze Fraue geben kann. In ihr ist der 
unnahbare Stolz und Gram einer entthronten Königin.“ 

„Die Finsternisse“ sind, so sehr sie zunächst realistisch-naturalistisch mit 
jenem Diner zu Ehren des Toten einsetzen, völlig transparent für die andere 
Welt, für jenes Geschehen ‚oberhalb‘ der Wirklichkeit, das hier in genauem 
Einklang steht zu dem bitteren und schwer zu ertragenden Ernst der vorder- 
gründigen Ereignisse. Darin ist das an Umfang kleine Werk ein wunder- 
volles Beispiel dafür, wie sich Form und Inhalt des wahren Kunstwerks 
gegenseitig bedingen, ja, hervorrufen: Rhythmus und Symmetrie des Ganzen 
sind vollkommen; zunächst wird mehr musikalisch-leitmotivisch begonnenf!, 
am Schlusse aber erweist sich durch die Wiederaufnahme und harmonische 
Lösung aller, aber auch aller zu Anfang angeschlagenen rätselhaften Motive, 
wie eminent kunstvoll sich dies Werk rundet. 

Auf zwei kurze Anfangsscenen jetzt und hier in der Zeit — der Bildhauer 
Kroner ist im letzten Augenblick gekommen, um die Totenmaske des ver- 
storbenen Kommerzienrats Joel zu nehmen; die Diener Rotherfuß und Au- 
miller unterhalten sich, während der Dichter von Herdberg mit seiner Gattin 
erwartet wird, daß „auf einmal schlecht Wetter für die Juden“ sei, daß der 
Kommerzienrat, der „Ranstadt mit seinen Fabriken groß gemacht“, der 
„ınterkonfessionelle Krankenhäuser und Kinderheime gegründet“ habe, jetzt 


und nachtalmudistischen Schrifttum wird Elijah die Ankunft des Messias verkün- 
den („Apokalypse des Elias“); nach dem christlichen Abt Joachim de Fiora wird 
Elia erscheinen, um den Anbruch des Tausendjährigen Reiches des Geistes zu 
verkünden; Martin Luther sogar wurde als neuer Elia begrüßt. 

Elias Kampf für die Reinheit der Gottesauffassung, vor allem aber sein un- 
beirrbarer Widerstand gegen Gewalt und Unrecht eines Willkürherrschers ver- 
binden ihn mit dem von Hauptmann mehrfach bedeutsam angeführten Habakuk, 
dessen Klage über die zunehmende Rechtlosigkeit im Lande sich wohl gegen die 
Assyrer gerichtet hat. 

Und wenn Hauptmann im „Requiem“ den Bildhauer Kroner fragen läßt: „Glau- 
ben Sie nicht, daß ich je irgend etwas anderes als die Klagelieder des Jeremias 
modelliert und in Marmor gemeißelt habe?“, so ist damit der Prophet genannt, 
dessen große Klage um das zerstörte Jerusalem zum allgemeingültigen Ausdruck 
für den Schmerz und die Bitterkeit der gequälten Menschheit durch die Jahr- 
hunderte hindurch geworden ist. 

Rolf Ibscher (‚Vom Geiste der Musik in Gerhart Hauptmanns Werk‘, Deutsche 
Vierteljahrsschrift für Literaturwissenschaft und Geistesgeschichte. 1953. H.4) hat 
die wachsende Bedeutung der Musik für Gerhart Hauptmanns Schaffen seit dem 
„Einbruch des Irrationalen“ herausgearbeitet. Auch für die „Finsternisse* trifft 
zu, was Ibscher (p. 601) ausführt: „Die Sichtbarmachung des Unbewußten, die Be- 
schwörung des nicht nur platterdings Realen, die Vergeistigung der reinen ma- 
teriellen Wirklichkeit, dies Spürbarwerdenlassen feinster psychischer Unwägbar- 
keiten, Imponderabilien also um dichterisch erschaute Gestalten ... beruht auf 
dem musikalischen Erfassen der Wirklichkeit als letzter Möglichkeit, Sichtbares 


und Unsichtbares, Deutbares und Undeutbares in einer schlichten Synthese zu 
vereinen. 
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„heimlich bei Nacht und Nebel verscharrt werde; man hört noch das Auto der 
Herdbergs vorfahren - und auf diese knappe Exposition, auf diese zwei 
realistischen Anfangsauftritte folgt nun sogleich - ohne Warnung, möchte 
man sagen — eine Scene, die in die phrasenlose und bittere, schwere Tiefe des 
‚Eigentlichen‘ führt: an der festlich gedeckten Tafel sitzen der Prophet Elias, 
Ahasver und der Lieblingsjünger Johannes, von Joel zu Tische geladen. 
Johannes holt Joel, der in seinen weißen Grabtüchern an der Spitze der Tafel 
Platz nimmt: „Ihr werdet bittere Speise zu essen bekommen“, und „Trinkt! 
Saugt an dem gallenbitteren Essigschwamm!“ Elias und Ahasvar haben nie 
andere Speise genossen, aber sie sind da, um Joel zu sagen, daß er gestorben 
ist. 

Alles, was hier anklingt: Ahasver, der „an der Speise des Lebens würgt“, 
der Jünger, der auf die „Rückkehr des allbarmherzigen Gottessohnes auf 
diese Erde“ wartet und dennoch auf Joels Frage, ob er also besser dran sei 
als der ewige Jude, mit unnachahmlich sparsamer Gebärde die bittere Ant- 
wort gibt, Elias, der „auf einer höheren Ebene“ lebt - alles dies wird im 
Verlauf des Werkes wieder aufgenommen und beantwortet im ahnungsvollen 
Herantasten an die Geheimnisse des Todes. 

Die große vierte Scene, der Angelpunkt des Ganzen, setzt erneut im 
Realistischen ein: die Hausfrau, Frau Esther Joel, prüft die Tischordnung ... 
plötzlich hört man das Fortrumpeln des Wagens — neues bedeutsames Motiv — 
Lutz Joel, von allen Personen vielleicht am stärksten im Diesseitigen behei- 
matet, knüpft genau wieder an den realistischen Schluß der zweiten Scene an: 
Die Herdbergs sind angekommen und müssen heraufgeholt werden; aber der 
Bildhauer Kroner, der mit der Totenmaske kommt, das Rumpeln des Wagens, 
der Vers, den Joel in der Nacht seines Todes aufgezeichnet hat: „Herr, wie 
lange soll ich schreien, und Du willst nicht hören! Wie lange soll ich zu Dir 
rufen über Frevel, und Du willst nicht helfen!“ ... das alles läßt die Trans- 
parenz dieser vordergründigen Scene keinen Augenblick vergessen. Die 
Totenmaske, die Kroner genommen hat, zeigt einen völlig veränderten Joel: 
„Ich kenne ja jeden Zug im Gesicht Ihres Vaters, weil ich eine Büste von ihm 
modelliert habe, „sagt der Bildhauer. „Der Kaufmann, der Fabrikant und - 
entschuldigen Sie! - die sitzende Lebensweise, die Wohlhabenheit, der Reich- 
tum und gewissermaßen die Fettlebe waren ihm anzusehen ... Das ist nun 
alles wie weggeblasen. Dieses Gesicht hier könnte einem Araber angehören, 
vielleicht einem Beduinenscheich, sehnig, noch nicht vierzig Jahr, einer, der auf 
feurigem weißen Hengst durch die Wüste fliegt, den Koran am Sattel hängen 
hat und den scharfen Säbel immer wieder von frischem Blut reinigen muß#2.“ 


«2 Behl berichtet (Zwiesprache mit Gerhart Hauptmann, a. a. O. p. 35/36) unter dem 
18. Dezember 1934 von einer Scene auf dem ‚Wiesenstein‘: „Ein zäher weißlich- 
grauer Nebel hüllt den Wiesenstein ein und trennt ihn von der fahlen ausgelaug- 
ten Landschaft draußen. In der hohen Halle knackt das Holzfeuer im Kamin. Wir 
sitzen im Halbdunkel, von den aufflackernden Flammen angestrahlt, und Haupt- 
mann spricht von den Toten des Jahres, von Max Pinkus, dem eine fast heimliche 
Leichenfeier bereitet wurde, weil die Stadt Neustadt, die ihm so vieles verdankt, 
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Bedeutsam klingt das Makkabäermotiv auf: „Sie ist eine Makkabäerin‘, 
wird von Frau Esther gesagt, aber dann setzt — realistisch wiederum — die 
Hauptscene ein: das Totenmahl beginnt als großes Sektdiner mit Austern 
und Kaviar, mit Johannisberger und Chateau d’Yquem, und es steigert sich 
über die Totenrede des Herrn von Herdberg bis zu der ‚Erscheinung‘ des 
Bruders der Frau Esther, des Dr. Israel, in dem Gewittersturm, der plötzlich 
Türen und Fenster aufgerissen hat. Meisterhaft ist es, wie Hauptmann hier das 
Gespräch nicht dialektisch behandelt, sondern es, im Anschlagen eines Motivs 
und dessen besinnlicher Weiterführung, von einer Minute zur andern, in 
größere Tiefen sinken läßt. Ebenso dringen die Reden über den Verstorbenen 
immer mehr in seine Wesenstiefen. Rühmend hebt von Herdberg hervor: 
„Kaisertreu war er bis in die Knochen. Nach Sprache und Seele war er ein 
Deutscher, und kein zweiter liebte wie er Schlesien, seine Provinz. Das beweist 
ja wohl schon ohne Worte seine monumentale Bücherei, die alles enthält, was 
je und je die schlesische Seele, der schlesische Geist hervorbrachte.“ Aber 
tiefere Rückschlüsse auf das Wesen des Verstorbenen läßt die kleine Bronze- 
plastik Kroners zu, die er auf seinem Schreibsekretär immer vor sich hatte, 
der „nackte, zusammengekauerte Mann, der sich in sich selbst zu verkriechen 
scheint“. 

Und plötzlich sind in einem unerhört gerafften Dialog — er umfaßt eine 
einzige Druckseite — mit genauester Prägnanz alle großen Leidensstationen 
des jüdischen Volkes durch die Jahrhunderte im Raum gegenwärtig und 
erheben das Zeitgeschehen in dieselbe tragische Höhe wie jene historischen 
Schreckenszeiten. Flavius Josephus wird genannt, der geschildert hat, wie 
Titus Jerusalem schleifte ... die Makkabäerbücher, die gezeigt haben, wie 
Antiochus Epiphanes „zweihundertfünfzig Jahre früher ungefähr ... so ziem- 
lich das gleiche“ tat... die Klagelieder des Jeremias, die gesungen wurden, 
als Jerusalem durch die Babylonier fiel und die Juden in die Knechtschaft 
geführt wurden‘. Man sieht, nur die schlimmsten und wildesten Gescheh- 


sich scheute, ihren Wohltäter angesichts der herrschenden Mächte offiziell zu ehren. 
Hauptmann und Frau Margarete haben als einzige sogenannte Arier teilgenom- 
men. Stehr aber ist ferngeblieben und hat den Freund nicht auf seinem letzten 
Weg geleitet. 

Dann wird von S. Fischer gesprochen, dem alten Freunde und Mitkämpfer, der 
das ganze Lebenswerk Hauptmanns der Offentlichkeit vorgestellt hat. Hauptmann 
erhebt sich und zieht mich in das Bibliothekszimmer. Dort nimmt er die Toten- 
maske S. Fischers in die Hand, hebt sie auf, und wir blicken sie an. Dann sagt er 
nach längerem versonnenem Schweigen: „Ist sie nicht sonderbar, diese verwan- 
delnde Macht des Todes? Wenn ich diese Maske anschaue: das ist nicht mein 
Freund Fischer, wie ich ihn bald ein halbes Jahrhundert im Leben gekannt habe. 
Das könnte ebenso gut irgendein Araberscheich in der Wüste sein, der auf feu- 
rigem Roß, den Degen an der Seite, dahinreitet!“ 

Man geht wohl nicht fehl, wenn man annimmt, daß Hauptmann bei dieser An- 
einanderreihung der tragischen Höhepunkte der jüdischen Geschichte die grausig- 
sten Kapitel bei Flavius Josephus im Auge hatte, etwa jenes 10. Kapitel des 
6. Buches, wo es lapidar heißt: „So ward Jerusalem im zweiten Jahre der Re- 
gierung Vespasians, am 8. Gorpiäus, erobert. Fünfmal schon früher eingenommen, 
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nisse der historischen Vergangenheit werden als adäquat erachtet, dem gegen- 
wärtigen Geschehen die Akzente zu setzen und sie in den richtigen Blick- 
winkel zu rücken. Noch hält sich das Tischgespräch im ertragbaren Ton des 
Konventionellen, obwohl dem von dem Verstorbenen aufgezeichneten Haba- 
kuk-Verse sogleich von Kroner - immer ist es Kroner, der Künstler, der die 
Scheu vor der direkten Aussage durchbricht — der andere beziehungsreiche 
Vers angereiht wird: „Wehe dem, der die Stadt mit Blut baut und zurichtet 
die Stadt mit Unrecht!“ Grell wird die Beziehung zur Gegenwart beleuchtet: 
die Rede geht auf die Baumanie, die alle Wege versperrt. Noch bemüht sich 
Von Herdberg — Hauptmann um strenge Gerechtigkeit mit seiner Frage, ob 
denn wirklich alle Schuld auf der anderen Seite liege - da bringt das Er- 
scheinen von Sigmund Israel mit einem Schlage das Werk auf den Höhepunkt 
der Spannung. In einer kurzen Scene, die Wirkliches und Unwirkliches ge- 
spenstisch mischt, spricht genial sich das aus, was im tiefsten zu der Situation 
überhaupt gesagt werden kann. Der Mund des jungen Chirurgen scheint die 
Worte zu formen... oder war es Elias, der Prophet, oder Ahasver, der ewige 
Jude, oder gar der Tote selbst? 

Mit sicherem dramatischen Griff - Hauptmanns vielgerühmter Sinn für 
das Atmosphärische einer Scene kann nicht genug bewundert werden - stellt 
er die Erscheinung des Ankömmlings in eine der vom plötzlichen Windstoß 
aufgerissenen Türen, und nur die Frauen spüren sofort das Unerhörte, das 
sich vollzieht, am stärksten die Schwester, der er doppeldeutig antwortet: 
„Ich bin auch grundgründlich verändert, Taube. Ich bin anderthalbtausend 
und mehr Jahre jünger geworden.“ 


ward sie hier zum zweiten Male zerstört. Der Ägypterkönig Asochai, dann An- 
tiochus, hierauf Pompejus, endlich Sosius mit Herodes hatte die Stadt erobert, 
aber unversehrt gelassen. Vor ihnen aber nahm und zerstörte sie der Babylonier- 
könig 1468 Jahre und 6 Monate nach ihrer Erbauung ... Von David an, welcher 
der erste jüdische König in Jerusalem war, bis zur Zerstörung unter Titus, ver- 
flossen 1179 Jahre. Nicht ihr Alter, noch ihr großer Reichtum, noch das über die 
ganze Erde verbreitete Volk, noch der große Ruf ihrer Heiligkeit, vermochte sie 
vor dem Untergang zu retten.“ 

Und im folgenden ersten Kapitel des 7. Buches geht es grausig weiter: „Erst 
nachdem nichts mehr zu morden oder zu rauben übrig war, besänftigte sich die 
Wut der Soldaten: denn keine Seele würden sie verschont haben, hätten sie noch 
Etwas zu tun gefunden. Nun gab Cäsar Befehl, die ganze Stadt und den Tempel 
zu schleifen, nur die Türme, welche die andern überragten, Phasael, den Roßturm 
und die Mariamne, sowie auch die westliche Ringmauer, sollten stehen bleiben ... 
Den ganzen übrigen Raum der Stadt machten die Zerstörer so ganz dem Boden 
gleich, daß ein Wanderer nicht einmal auf die Vermutung kommen konnte, der 
Ort sei einmal bewohnt gewesen ...“ (Zitiert nach: Flavius Josephus, Geschichte 
des jüdischen Krieges oder vom Untergang des jüdischen Volkes und seiner Haupt- 
stadt Jerusalem. Herausgegeben von A. Fr. Gfrörer. Stuttg./Leipz. 1836.) 

Ich habe diese Zitate hierhergesetzt, um lebendiger erscheinen zu lassen, in 
welchen Welten und Vorstellungen sich Hauptmanns Sinnen damals bewegte. 

4 Wenn Ralph Fiedler (a. a. O. p. 73) zu dieser Scene meint, Sigmund Israel wirke 
„auf die Anwesenden wie ein Gespenst“, so gilt das nur für die Frauen; auch, 
daß der Name, mit dem bezeichnenderweise Frau Esther nur in dieser Scene von 
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Und während Von Herdberg und Lutz Joel bemüht sind, das Gespräch in 
die Bahnen des Konventionellen zurückzuleiten, enthüllt die eigentliche Rede 
zwischen Schwester und Bruder schreckhaft die andere Welt. Frau Esther, 
eine Ohnmacht niederkäinpfend, spricht es aus, daß sie nicht mehr weiß, was 
wirklich und was unwirklich ist: „Mir ist, wenn ihr mich anhören wollt, als ob 
wir auf einer schwarzen Arche beisammen wären, auf schwarzen Wogen, in 
schwarzer Luft. Spreche ich, oder spreche ich nicht? Die schwarze Arche 
schwimmt durch die Zeiten. Das Wasser, mit dem sie flutet, verläuft sich nicht. 
Wir sind die Bürger der Sintflutgewässer. Stets log uns noch jeder Ararat.“ 
Und Sigmund endet diese unerhörte Scene der Verwirrung mit dem, was 
allein als Halt zu bleiben scheint: „So halten wir denn den schwarzen Schild 
der eisernen Wahrheit über uns.“ 

Höhepunkt und gleichzeitig Peripetie: Sigmunds Verschwinden läßt Esther 
in einer Ohnmacht zurück, die anderen in abgründiger Verwirrung, und 
wieder beruft der Dramatiker Hauptmann die Magie des Atmosphärischen®: 
Gewitter und Wolkenbruch nach der quälenden Dürre, die „Magie“, der 
Luft, die Hypnose, die über sie alle gekommen sei — das alles wird zur Er- 
klärung der großen Verwirrung erwähnt, aber während in Kroners Versen 
noch die schwarze Arche der Sintflutgewässer dahintreibt, wiederholt Frau 
Esther begierig immer wieder das erlösende Wort, das Professor Friedländer 
fand: „Der Sternenhimmel ist wieder da! Der Sternenhimmel, der Sternen- 
himmel!“ 

Nur schrittweise läßt der Dramatiker die unerhörte Spannung sich lösen: 
man versucht nüchterne Erklärungen und gibt damit, ohne es zu wissen, die 
Deutung jener allerersten surrealistischen Scene, wo Joel mit den drei Er- 
scheinungen zu Tische saß. Von Herdberg spricht von jener tibetanischen 
Überzeugung, nach der die höchste Weisheit im Moment des Todes gewonnen 
werde, und Professor Friedländer ergänzt: Sie sagen auch, der Tote habe 
zunächst nach dem Übergang gar nicht das Bewußtsein, nicht mehr unter den 
Menschen zu Icven, ja, er lebe unter den Menschen und begreife nicht, daß 
man ihn weder sehe noch höre.“ Und Kroner deutet die „verwirrende Si- 
tuation“: „Das Tor ist nicht sogleich zu schließen, durch das ein Toter davon- 
gegangen ist. Es gibt dann ein Hin und Her zwischen zwei Reichen.“ 

Aber die Rettung aus aller Verwirrung hat der Dichter sich selbst vor- 


dem Bruder angesprochen wird: „Taube!“ Symbol des Heiligen Geistes sein soll, 
leuchtet in diesem nicht-christlichen Milieu wenig ein, und schon gar nicht in die- 
sem Zusammenhang: „Ja, Taube, du bist eines Hohenpriesters Tochter! Du hast 
den Herodes abgewiesen, hoch und stolz, als er dich um Liebe anbettelte.“ 

Mir will scheinen, daß sich in diesem Zusammenhang der Kosename eher auf 
das Hohelied zurückleiten ließe; man vergleiche etwa II, 10, 14; V, 2 usw. usw. 
Es sei z. B. daran erinnert, daß Hauptmann in der „Atridentetralogie*“ für die 
Scene am Euripos die absolute Windstille als das Unheimlichste gewählt hat, 
oder daran, daß er einmal sagte, er liebe das Riesengebirge so sehr wegen seiner 
„dämonischen Wolkenballungen“. Man kann aus des Dichters Werken unzählige 


EEUR beibringen, wo das Atmosphärische geradezu aktiv dramatisch handelnd 
mitwirkt. 
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behalten: er läßt es Von Herdberg aussprechen, was sein eigenes Credo ist: 
„Sie macht beinahe unangreifbar, die wahre Religion. Ich meine das 
Beheimatetsein auf Erden und mehr noch im bodenlosen My- 
sterium.“ 

Man hat dies Bekenntnis Gerhart Hauptmanns bisher, so weit ich es beur- 
teilen kann, völlig übersehen, und doch könnte man es als Schlüssel für alle 
seine Werke nehmen, für die naturalistischen, für die surrealistischen wie für 
alle andern. Die Tapferkeit dessen, der dem Tode selbst schon nahe ist, 
spricht aus seinem Appell an die verwirrten anderen: „Wir wollen uns vor 
Charon nicht fürchten! Warum sollen wir nicht an das stygische Ufer ganz 
nahe herantreten, ja, sei es, mit dem Schatten im Nachen Gespräche halten?“ 

Aber der Dramatiker und Regisseur Gerhart Hauptmann läßt das Werk 
nicht im Mystisch-Spekulativen enden; mit genauer Symmetrie führt die 
Schlußscene zur Realität des Anfangs zurück: Dr. Sigmund Israel erscheint, 
mit einem „Wolfshunger“, man hat ihm in New York die Leitung eines 
Krankenhauses der Columbia-Universität übertragen; er ist ganz nüchterne 
Wirklichkeit... der die Verwirrung geschaffen hat, löst sie jetzt auch wieder. 
Alle früheren Themen klingen aus: die Maske des Berberhäuptlings ... „es 
ist, als hätte sich seine frühere Existenz, vielleicht seine wahre, ganz andere 
Gestalt wie der Kern aus der Schale befreit und herausgelöst....“ Von Herd- 
berg spürt eine „große Dämonie“ in dem Gedanken seiner Bibliothek, des 
Asyls, das er den „Zerstreuten, Versprengten der allgemeinen deutschen Seele 
mit aller denkbaren Liebe geboten hat“ ..., die „Klarheit der Sterne wächst 
von Minute zu Minute“ ...., Elias, Ahasver und Johannes werden noch einmal 
sichtbar in den drei Sternschnuppen, die der Chirurg beim Herfahren genau 
über dem Hause niederschießen sah. Mit künstlerischer Sicherheit, die so gar 
nichts Gewolltes hat, wird jedes Motiv zu Ende gebracht, ohne daß die Rätse) 
rationalistisch gelöst würden, bis man wieder in der bösen Gegenwart steht, 
wo im Sprechchor geschrien wird: ‚Juda verrecke!‘ Kroner sieht für sich kein 

- Ausweichen: „Der gestrenge Ratschluß unseres gestrengen Herrn Zebaoth ... 
hat uns in ein Element über dem Erdboden gesetzt, den unsere Füße nicht 
dürfen berühren. So schwimmen wir hin, verfolgt, gemartert, getötet, ahasve- 
risch und ruhelos, aber unsterblich durch die Ewigkeit!“ 

Aber auch dieser bittere Schluß wird zur Sinndeutung des allerersten An- 
fangs, des Titels zurückgebogen: Von Herdberg - Gerhart Hauptmann ant- 
wortet darauf: „Nicht nur ihr Juden! das trifft uns alle“, und das heißt doch; 
das sind die „Finsternisse“, in die wir Menschen immer wieder hineinge- 
schleudert werden, Verfolgung, Austreibung, Marter, Mord: die Grauens- 
geschichte der Menschheit, die dem Dichter damals so gegenwärtig war, als 
habe er gewußt, daß auch er vor seinem Ende reichlich daran teilhaben werde. 

Es ist ein Kunstwerk, dies „Requiem“, aus mystisch-magischen Tiefen der 
Intuition konzipiert, mit genauester Filigranarbeit der Motive zum Höhe- 
punkt gestaltet - eine schwere, der kongenialen Inscenierung noch harrende 
Aufgabe für das deutsche Thater. 
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NEUERE ARBEITEN ZUR GESCHICHTE DER ENGLISCHEN UND 
AMERIKANISCHEN LITERATUR: EINE ÜBERSICHT! 


Trotz des Vorranges, den man dem kritischen und interpretatorischen An- 
liegen der Literaturwissenschaft augenblicklich zuerkennt, hat die historische 
Darstellung der englischen und amerikanischen Literatur seit einiger Zeit 
einen neuen Aufschwung genommen. Die nächste Ursache dafür ist in der 
fortschreitenden Aufgliederung und Spezialisierung des Faches selbst zu su- 
chen, die unabdingbar die Synthese einer Fülle von neuen Erkenntnissen der 
Einzelforschung fordert. Da der Fortschritt der Geisteswissenschaften ebenso 
von der Gewinnung neuer Gesichtspunkte und dem Wechsel der Fragestel- 
lung wie von der Ausweitung der Quellengrundlage und der Verbesserung 
der Methode abhängt, gehen die Impulse für ein vertieftes Verständnis und 
eine neue Sicht der Vergangenheit nicht nur von historischen Detailstudien 
aus, sondern auch von jener Verfeinerung der literarischen Analyse und Exe- 
gese, die das Hauptkennzeichen der gegenwärtigen Literaturwissenschaft ist. 
Je deutlicher sich die Grundlagen und Wechselwirkungen von Literaturkri- 
tik und Literaturgeschichte abzeichnen, desto stärker wird man sich der Ab- 
hängigkeit der Literaturgeschichtsschreibung vom Erkenntniszuwachs und 
vom Erkenntniswandel in der Einzelforschung bewußt. Und wenn sich schon 
vergangene Generationen immer wieder aufgerufen fühlten, die Geschichte 
neu zu schreiben, kann in einer Zeit, die ihr vornehmstes Anliegen in kritischer 
Sichtung und Reinterpretation erblickt, weniger denn je von einem Abschluß 
der Literaturgeschichte die Rede sein. 

Die Spannweite der Aufgabenstellung und ihre für die heutige Wissen- 
schaftssituation charakteristische Lösung lassen sich am sichersten am Stan- 
dardwerk der Oxford History of English Literature (OHEL) ablesen. Sie 
ist das augenblicklich umfassendste Unternehmen der englischen Literatur- 
geschichtsschreibung und dürfte, auf zwölf Bände berechnet, künftig gleich- 
rangig neben die Cambridge History treten. Während das ältere Werk jeden 
Band unter mehrere Bearbeiter aufteilte, die teilweise klassische Mono- 
graphien lieferten, verzichtet man heute allenthalben nur ungern auf eine 
einheitliche und erschließende Perspektive, wie sie im Falle einer Epochen- 
geschichtsschreibung gegeben ist. Diesem Grundsatz folgt die Oxford History, 
bei der jeweils ein Band einem Bearbeiter übertragen wurde. Unter der Vor- 
aussetzung einer bestimmten Darstellungsbreite ist dadurch aber die Kapa- 
zität des einzelnen Mitarbeiters auch erschöpft, und die Kontinuität der Dar- 
stellung, die von den Anfängen bis zur Moderne reichen soll, besteht in einem 


4 Seit 1945. Da aus Raummangel eine eingehende Kritik der meisten Werke nicht 
möglich ist, habe ich wichtige Rezensionen angegeben, deren Gesichtspunkte mehr- 
fach auch berücksichtigt sind. 
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nur äußeren chronologischen Ineinandergreifen der verschiedenen Bände. 
Von Kompilationen und vereinzelten Arbeiten abgesehen, die als abschlie- 
ßende Werke einer älteren Gelehrtengeneration empfunden werden, scheint 
sich diese Epochengeschichtsschreibung als Norm einzubürgern. So sieht man 
sich dem eigentümlichen Sachverhalt gegenüber, daß die Forschungsentwick- 
lung Zusammenfassungen größten Stils fordert, sie aber gleichzeitig durch 
extreme Stoffülle auf kleinere, noch in sich geschlossene und als Gegenstand 
sinnvolle Zeiträume einschränkt. 

Daß sich damit schwerlich eine optimale Lösung erreichen läßt, wird an 
den bereits vorliegenden Teilen der Oxford History deutlich. Die Bände 
über die alt- und mittelenglische Literatur stehen noch aus, aber die Dar- 
stellung ist für die Zeit zwischen Chaucer und Milton bis auf das Drama voll- 
ständig, ohne daß es gelungen wäre, dem vierzehnten und fünfzehnten Jahr- 
hundert vollauf gerecht zu werden. Vor allem werden gleichzeitige Erschei- 
nungen getrennt: Langland etwa bleibt dem ‚Mittelalter‘ vorbehalten, wäh- 
rend Chaucer und das fünfzehnte Jahrh. in H. S. Bennetts gleichnamiger 
Studie zusammengefaßt sind?. Für Chaucer selbst, dessen Bild vor dem gut 
gezeichneten Zeithintergrund ersteht, bleibt dabei die Hälfte des Bandes, 
die Bennett geschickt für eine lesbare, ausgeglichene und auf den neuesten 
Stand gebrachte Monographie genutzt hat. Für seine zweite Aufgabe — „to 
resurvey the fifteenth century in the light of modern scholarship“ (VI) — 
hätte man dem Verfasser mehr Platz zur breit ausladenden Behandlung 
eines Zeitraums gewünscht, dem sich noch immer neue Aspekte abgewinnen 
lassen. Gleichwohl bestechen auch hier die Qualitäten des Handbuches: eine 
klare Linienführung und solide Fundierung, die es dem Verfasser ermög- 
licht hätten, zu einem Gesamtüberblick über die Epoche anzusetzen. Doch 
leider hat die Planung einige unglückliche Einschnitte vorgenommen, deren 
Ergebnis der seiner ganzen Struktur nach kaum in die Reihe gehörige zweite 
Halbband von E. K. Chambers ist?. Unter dem Titel English Literature at 
the Close of the Middle Ages sind hier vier Essays vereinigt, die sich teil- 
weise mit späten Literaturgattungen befassen, aber schwerlich den ganzen 
Umkreis des Themas abschreiten. Chambers Arbeiten zum englischen Drama 
sind zu bekannt, als daß es einer besonderen Würdigung des Kapitels „Me- 
dieval Drama“ bedürfte. Auch „The Carol and Fifteenth Century Lyric“ 
und „Popular Narrative Poetry and the Ballad“, beides interessante und 


2 H. S. Bennett, Chaucer and the Fifteenth Century, OUP, 1947, „Reprinted with 
corrections“ 1948, 1954, VIII, 326 S. (OHEL, I, 1). Rez.: YWES, 29, 1948, 68—9; 
Hulbert, MP, 46, 1948/9, 208—4; Malone, MLN, 64, 1949, 190—1; Coghill, RES, 
N. S. 1, 1950, 155—6; Lüdeke, ES, 34, 1953, 83—4. — Alle Bände dieser Reihe 
sind mit Zeittafeln und einer umfassenden bibliographie raisonnee ausgestattet, 

ie ein eigenes Interesse beansprucht. 

3 £ K: een English men at the Close of the Middle Ages, OUP, 1945, 
1947 („with corrections“), 1948, 1954, [VI], 247 S. (OHEL, II, 2). Rez.: White, 
MLAR, 41, 1946, 426—8; Hulbert, MP, 44, 1946/7, 195—6; Baugh, JEGP, 46, 1947, 
304—7; Bennett, RES, 23, 1947, 271—3; Malone, MLN, 64, 1949, 190—1; Lüdeke, 
ES, 34, 1953, 131—3. 
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dicht gearbeitete Monographien, haben hier ihren Platz; doch das kurze Ka- 
pitel über Malory fügt sich nur schwer in einen Zusammenhang, den man 
sonst „English popular literature chiefly before 1500° nennen könnte (Hul- 
bert). h 
Einiges von dem, was dieser durch die Herausgeber selbst als „miscel- 
laneous“ bezeichnete Band vermissen läßt, holt C. S. Lewis in seinem um- 
fänglichen, reizvollen, aber auch eigenwilligen Beitrag nach, der dem Ver- 
ständnis des sechzehnten Jahrhunderts neue Bahnen zu brechen versucht“. 
Schon die Periodisierung weicht einem schroffen Gegensatz zwischen Mittel- 
alter und ‚Renaissance‘ aus, indem Lewis vollen Nachdruck auf den gleiten- 
den Übergang legt5. Entsprechend erhält das ausgehende Mittelalter einen 
entscheidenden Anteil an der Epoche, deren Eigenart die eindrucksvoll vor- 
getragene These verdeutlichen möchte, daß das neue Zeitalter Gewinn wie 
Verlust bedeutet habe. Die charakteristischen Erscheinungen des Humanis- 
mus werden unter dem Leitgedanken „New Learning and New Ignorance“ 
betrachtet (wobei die.negativen Seiten doch wohl zu kraß gezeichnet sind). 
Dabei geht es dem Verfasser um eine Zusammenschau, nicht aber um eine 
Synthese. Der Zentralbegriff ‚Renaissance‘ entfällt fast vollkommen, weil er 
der Vielgestalt eine „factitious unity“ auferlegen würde (55). Die neuen 
Einteilungen, mit denen die Darstellung folgerichtig arbeiten muß, bergen 
weitere Thesen in sich, die sehr anregend wirken können, aber noch nicht ge- 
sichert sind. In den neu definierten Bezeichnungen — „Drab“ für die mitt- 
leren, „Golden“ für die späten Jahrzehnte — lassen sich viele Wesenszüge 
summarisch vereinigen, doch das letzte Wort der Forschung steht dazu noch 
aus. In jedem Fall zwingt Lewis durch eine stark ideengeschichtlich orien- 
tierte Betrachtungsweise, die auch dem religiös-moralisch-philosophischen 
Schrifttum breiten Raum einräumt, zur Beurteilung des Zeitalters aus einer 
angemessenen historischen Perspektive, die für das Werk selbst durch ein 
feines kritisches Verständnis und durch eine profunde Kenntnis der antiken 
und zeitgenössischen Literatur ergänzt wird. Dies alles trägt zur Geschlossen- 
heit einer Konzeption bei, die uns das sechzehnte Jahrhundert unter neuen 
Horizonten sehen läßt, ohne allerdings das Problem des Handbuches zu lösen. 
Diese Diskrepanz ist um so offenkundiger, als Douglas Bush mit English 
Literature in the Earlier Seventeenth Century®, dem zuerst erschienenen 
Band, für das ganze Unternehmen einen richtungweisenden Standard ge- 
setzt hat. Obwohl die Epoche vom zeitgenössischen Schrifttum wie von der 
Forschung her hohe Anforderungen stellt, ist dank der Durchdringungsfähig- 
* C.S. Lewis, English Literature in the Sixteenth Century, Excluding Drama. OUP, | 
1954, VII, 696 S. (OHEL, II). Rez.: YWES, 25, 1954, 67—8; Zandvoort, ES, 37, 
1956, 271—4; Willcock, RES, N. S. 7, 1956, 195—7. | 
° Vgl. auch Lewis, De Descriptione Temporum, CUP, 1955. | 
® Douglas Bush, English Literature in the Earlier Seventeenth Century, 1600—1660. 


OUP, 1945, 1946, 1948, 1952, [VIII], 621 S. (OHEL, V). Rez.: Sisson, MLR, 41. 
’ ’ ’ ’ D . > BR .r B; s 41, | 

1946, 432—3; Martin, RES, 28, 1947, 167—9; Fletcher, JEGP, 46, 1947. 3157. 

Prior, MP, 45, 1947/8, 139-_42. a | 
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keit und Mitteilungsgabe des Verfassers eine Arbeit entstanden, die nach der 
Auffassung der Kritik „will prove most useful and stimulating to every stu- 
dent of the seventeenth century, and comes about as close as any book can 
to being the standard one-volume work on its subject“ (JEGP). Konventio- 
neller als Lewis im Hinblick auf Anordnung und Einteilung, hat es Bush 
vorgezogen, seine Kapitel eher durch „types of writing and modes of thought“ 
als durch die Autoren selbst bestimmen zu lassen, um eine „more philosophic 
unity“ zu erreichen (v). Gleichwohl kommen auch die einzelnen Dichter und 
Schriftsteller zu ihrem Recht, und hier beweist der Verfasser allenthalben 
eine glückliche Hand: oft sind seine Charakteristiken abgerundete Essays, und 
die vierzig Seiten über Milton dürften nicht leicht ihresgleichen finden. Das 
Bemühen, die ganze Breite des damaligen literarischen Lebens zu rekonstru- 
ieren, darf jedoch nicht darüber hinwegtäuschen, daß das Bild bestimmten 
Leitlinien unterliegt, die die Orientierung der Gegenwart am siebzehnten 
Jahrhundert von Donne weg auf Milton hinlenken möchten. Dies findet in 
der etwas kühlen, aber nicht ungerechtfertigten Betrachtung von Donne selbst, 
aber auch in anderen Zusammenhängen seinen Ausdruck. Unaufdringlich 
wird mancher Enthusiasmus der letzten Jahrzehnte gemildert, wie es über- 
haupt scheint, daß der Kritiker hinter dem Historiker unser Verhältnis zum 
frühen siebzehnten Jahrhundert in etwas ausgeglichenere Bahnen lenken 
möchte. 

Es wäre verfrüht, die Oxford History auf Grund von drei Bänden zu be- 
_ urteilen, die den Charakter des Ganzen noch nicht hinreichend erkennen las- 
sen. Immerhin scheint soviel gewiß, daß das Werk, wenn sich weiterhin in 
jeder Darstellung die starke Eigenart einer individuellen Anschauung aus- 
spricht, mehr für ein Unternehmen mit eigenen kritischen Ansprüchen und 
Anregungen für die Zukunft zu gelten hat, als für eine abschließende Zu- 
sammenfassung des bisherigen Wissensstandes. Leider fehlt noch eine Äuße- 
rung der Herausgeber, welche Ziele letzten Endes mit der Oxford History 
verfolgt werden. 

Im Augenblick sind wir für orientierende Übersichten auf der Grundlage 
neuer Forschungsergebnisse vielfach auf Arbeiten angewiesen, die zwar eine 
unverkennbare Augenblicksbedeutung haben, schwerlich aber den Rang eines 
Standardwerkes beanspruchen können. Dies gilt, um mit der altenglischen 
Literatur zu beginnen, in besonderem Maße für G. K. Andersons Literature 
of the Anglo-Saxons’, ein Buch, dem man wegen des Mangels an neuen Ge- 
samtdarstellungen der Epoche mit Erwartungen entgegensah, die nur zum 
Teil erfüllt worden sind. Die Zielsetzung weist in ihrer Verbindung von einer 


7 George K. Anderson, The Literature of the Anglo-Saxons, Princeton UP, 1949, IX, 
431 S. Rez.: Malone, JEGP, 49, 1950, 243—5; Woolf, ES, 32, 1951, 223—5; Mac- 
donald, MLR, 46, 1951, 471-—3; Eliason, MLN, 66, 1951, 499—6; Whitelock, RES, 
N. S, 4, 1953, 149—50. — Margaret Schlauch, English Medieval Literature and Its 
Social Foundation, Warschau (Polska Akademia Nauk, Komitet Neofilologiczyny), 
1956, XVI, 366 S., war nicht zugänglich. Vgl. Wilson, MLR, 52, 1957, 580—1; 
Gaskin, JEGP, 56, 1957, 471—2. 
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anspruchslos-einfachen Darstellung, die als Einführung gedacht ist, und sehr i 
detaillierten bibliographischen Nachweisen, die der Forschung dienen sollen, i 
einen Mißklang auf, der durch zahlreiche Ungenauigkeiten, Fehlcharakteri- - 
stiken und andere Unebenheiten nicht gerade aufgehoben wird. Die Kritik: 
hat daher das Buch mit Vorbehalten aufgenommen, die ihre schärfste Formu- - 
lierung bei Kemp Malone gefunden haben: „The sorry truth is, this book: 
ought not to have been accepted for publication.“ Selbst wenn man diese: 
Meinung nicht teilt, bleibt doch die Tatsache, daß eine an sich richtige Idee — - 
die altenglische Literatur als Literatur in weitgespanntem Rahmen zu behan-- 
deln — eine nur unvollkommene Ausführung gefunden hat. Aber bis das; 
vollgültige Handbuch vorliegt, kann Andersons Darstellung, richtig benutzt, , 
noch manchen guten Dienst leisten, vor allem für die Prosaliteratur der: 
Epoche, der die besten Partien des Buches gewidmet sind. — Dem deutschen 
Leser steht mit dem ersten Teil von Schubels Englischer Literaturgeschichte® 
eine Möglichkeit offen, alles Wichtige schnell und sicher zu überblicken. Das 
Bändchen verzichtet weitgehend auf Wertung und Kritik, um genügend Platz 
für die umfassende Mitteilung des Stoffes zu gewinnen. Es wird dadurch 
leicht katalogartig, aber das ist unter den gegebenen Umständen unvermeid- - 
bar. Obwohl eine Neuauflage den Verfasser sicher veranlassen wird, einige 
Feststellungen und Urteile zu revidieren, ist dieser Abriß von nahezu tausend 
Jahren englischer Literatur schon heute uneingeschränkt brauchbar und 
dürfte für die Zukunft eine nützliche Funktion erfüllen. 

Eine Schattenbeschwörung ist Wilsons Lost Literature of Medieval Eng- 
land®. Das Buch dient dem Versuch, „to provide concrete evidence for the ge-- 
neral statements often made on the subject“ (vii), und man darf sagen, daß die: 
Ergebnisse, gemessen an den Schwierigkeiten, reich und von großem Interesse 
sind, zumal Literatur hier auch „oral composition“ einschließt. Die behandel- 
ten Gattungen reichen von der heroischen Legende über die Hagiographie 
bis zur Satire, so daß, wie der Verfasser hofft, ein volleres Bild der Literatur 
entsteht: „The most obvious result of comparing the histories of the extant 
and lost literatures“, darin wird man Wilson zustimmen, „is to strengthen 
the impression that neglect of the literature now lost has distorted the out- 
line of medieval English Literature“ (242). 

Wenn man von den Beiträgen zur Oxford History absieht, ist auch die Zeit 
seit der Renaissance für die Literaturgeschichte ungleichmäßig erschlossen 
worden!®. Meist handelt es sich um Darstellungen, die einen breiteren Leser- 


8 Friedrich Schubel, Englische Literaturgeschichte, I: Die alt- und mittelenglische 
Periode, Berlin (De Gruyter), 1954, 168 S. (Sammlung Göschen, 1114). Rez.: Schük- 
king, GRM, N. S. 5, 1955, 179; Davis, RES, N. S. 6, 1955, 217—8; Garmonsway,, 
MLR, 50, 1955, 565—6; Schmidt-Hidding, NS, 6, 1956, 43—4. 

® R.M. Wilson, The Lost Literature of Medieval England, London (Methuen), 1952,, 
DS En S. (Methuen’s Old English Library). Rez.: Girvan, MLR, 48, 1958, 

10 Helen Morris, Elizabethan Literature, OUP, 1958, 250 S. (Home University Li. 
brary) und K. M. P. Burton, Restoration Literature, London (Hutchinson), 1958, 
240 S. (Hutchinson’s University Library) waren noch nicht zugänglich. — In 
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kreis ansprechen, ohne deswegen an Interesse für die Fachwissenschaft einzu- 
büßen. Neben der Gegenwartsliteratur lenkt das achtzehnte Jahrhundert in 
zunehmendem Maße die Aufmerksamkeit auf sich, aber das wird niemanden 
überraschen, der die Forschungsentwicklung in diesem Bereich verfolgt hat. 
Dem besonderen Charakter dieser Epoche entsprechend, muß man hier etwas 
weiter ausgreifen und auch die neue englische Übersetzung jenes klassischen 
Werkes einbeziehen, das Beljame 1881 unter dem Titel Le public et les 
Hommes de Lettres en Angleterre au dix-huitieme siecle veröffentlichteti. 
In Einleitung und Anmerkungen hat Bonamy Dobree Beljames Ausführun- 
gen für den heutigen Leser in die rechte Perspektive gerückt — ein Unter- 
nehmen, das in seiner Art nicht weniger begrüßenswert ist als die Neuauf- 
lage von Eltons Literaturgeschichte des achtzehnten und neunzehnten Jahr- 
hunderts!?. Die background-Studien sind kürzlich durch A. R. Humphreys’ 
Augustan World‘3 bereichert worden. Dieses außerordentlich materialreiche 
Buch entsprang dem Wunsche „to explore outwards from literature into 
society and then return from society to literature again“ (vii). Unter Gesichts- 
punkten wie „Social Life“, „The World of Business“, „Public Affairs“, „Re- 
ligious Life“, „Philosophy Moral and Natural“ und „The Visual Arts“ wird 
der Lebensumkreis des achtzehnten Jahrhunderts abgeschritten, sofern er eine 
Bedeutung für die Literatur hat. Alle Quellengattungen sind vertreten, und 
man kann nur immer wieder bewundern, aus wie vielen Einzelheiten der 
Verfasser sein Zeitbild zusammenfügt. Der Wert des Buches wird indessen 
durch den stark betonten Querschnittcharakter gemindert. Augustan World 
ist für Humphreys das gesamte achtzehnte Jahrhundert, und darüber sind die 
umwälzenden Veränderungen des Zeitalters, das keineswegs so homogen 
war, wie es hier erscheint, wohl nicht genügend veranschlagt worden. 


diesem Zusammenhang sei auch auf ein tabellarisches Nachschlagewerk verwiesen, 

das für die vier Jahrhunderte zwischen 1531 und 1930 gleichzeitige Erscheinun- 

gen der englischen, französischen und deutschen Literatur verzeichnet. Die 

Nützlichkeit einer solchen Übersicht ist offensichtlich; der Benutzer stellt mit 

Befriedigung fest, daß hier eine sorgfältige und umsichtige Arbeit geleistet 

wurde, deren Ergebnis eine in ihrer Art schätzenswerte und anregende Literatur- 

geschichte ist. Antony Brett-James, The Triple Stream: Four Centuries of Eng- 
lish, French and German Literature, 1531—1930, London (Bowes and Bowes), 

1958, X, 178 S. Rez.: TLS, 16. April 1954, 254; Notes and Queries, 199, 1954, 

867; Husbands, MLR, 50, 1955, 566—7. 

Alexander Beljame, Men of Letters and the English Public in the Eighteenth 

Century: 1660—1744, Dryden, Addison, Pope: Edited, with an Introduction and 

Notes, by Bonamy Dobree: Translated by E. O. Lorimer. London (Kegan Paul, 

Trend, Trubner and Co.), 1948, XXIV, 492 S. (International Library of Sociology 

and Social Reconstruction)). Rez.: Macdonald, RES, 25, 1949, 363—4. 

12 Oliver Elton, A Survey of English Literature, 1780—1880 (zus. 6 Bde.). London 
(Arnold), 1950 (urspr. 1912, 1920, 1928). ee. 

18 A. R. Humphreys, The Augustan World: Life and Letters in Eighteenth-Century 
England, London (Methuen), 1954, X, 283 S. Rez.: TLS, 3. Dez. 1954, 780 und 17. 
Dez., 821; Watt, PQ, 34, 1955, 259; Marsh-Edwards, Dublin Review, 229, 1955, 
361—2; Thomson, EHR, 70, 1955, 491—2; Brunet, EA, 9, 1956, 59—60; Davis, 
RES, N. S. 7, 1956, 82—3; Mack, MLR, 51, 1956, 103—5. 
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So wichtig der background sein mag, die eigentliche Literatur des Augustan 
Age läßt sich auch, wie das Beispiel von John Butt zeigt!%, mit sparsamsten 
Andeutungen ihrer Voraussetzungen dem Leser nahebringen. Seine Dar- 
stellung verdankt ihre Eindringlichkeit und Geschlossenheit weitgehend einer 
strengen Begrenzung im Stofflichen, die zu einer Reihe vorzüglicher Essays 
über die großen Autoren zwischen Dryden und Johnson geführt hat. Breiter 
Raum wird der Versdichtung zugestanden, die Prosa erhält den Anteil, den 
ihr vielleicht auch der Zeitgenosse gegeben haben würde. (Der Roman bleibt 
offensichtlich einem anderen Band der Reihe vorbehalten.) Aus zahlreichen 
Bemerkungen lassen sich die intensiven kritischen Bemühungen der letzen 
Jahre um einen neuen Zugang zum achtzehnten Jahrhundert herauslesen. 
Vieles ist Allgemeingut, aber der Band ist weit davon entfernt, nur Zusam- 
menfassung zu sein. Was Butt über Thomson, Pope und Johnson schreibt, 
ist auf so engem Raum schwer zu überbieten und überhaupt nur zu leisten, 
wenn sich Historiker und Kritiker glücklich ergänzen. Demgegenüber wirkt 
R. P. McCutcheons Bändchen!5 — ein umfassenderes, im wesentlichen zu- 
treffendes, aber konventionelles Bild des achtzehnten Jahrhunderts — stellen- 
weise ziemlich farblos. Defoe wird hier zwar ein eigenes Kapitel zugestanden, 
aber sonst ist wenig von dem Geist zu spüren, mit dem man das Zeitalter 
heute betrachtet. Als Ganzes entbehrt das Buch der glücklichen Hand, die in 
seinem Gegenstück, C. V. Wedgwoods Literatur des siebzehnten Jahrhun- 
derts!6, erkennbar ist. Auch hier geht es nicht ohne Verkürzungen ab, doch 
durch eine seltene Fähigkeit, bei einer ausgebreiteten Kenntnis des Gegen- 
standes ebenso sparsam wie treffend und lebendig zu schreiben, wird die 
Studie, um mit einem englischen Kritiker zu sprechen, „a stimulating intro- 
duction to the period, a remarkable feat of urbane compression“ (RES). 

Auf sehr gedrängtem Raum gibt auch F. Schubel eine straffe Übersicht über 
die Literatur zwischen dem sechzehnten und dem achtzehnten Jahrhundert!7; 
mit der Abfolge Renaissance-Barock-Aufklärung folgt sie einem Schema, das 
(wie auch Mincoffs Vorstudie zu den Dramen Beaumonts und Fletchers be- 
weist!®) für die kontinentale Anglistik eine besondere Anziehung zu haben 
scheint. Trotz des Aufrißcharakters kann man für einige Partien von einer 


4 John Butt, The Augustan Age. London (Hutchinson), 1950, VIII, 9—152 S. (Hutch- 
inson’s University Library, 48). Rez.: TLS, 21. April 1950, 288; Jones, MLR, 45, 
1950, 535; Watt, Cambridge Journal, 5, 1951, 66—7; Allt, ES, 34, 1953, 136—7. 

15 ie English Literature, New York (OUP), 

\ . (Home University Library, 212). Rez.: ö : ; 
RES, N. S. 2, 1951, 405. e 2 ee iz 

18 C. V. Wedgwood, Seventeenth-Century English Literature, OUP, 1950, [VI], 186 
S. (Home University Library, 218). Rez.: TLS, 6. Okt. 1950, 626; Bullough, RES, 
N. S. 3, 1952, 299. 

" Friedrich Schubel, Englische Literaturgeschichte, II: Von der Renaissance bis zur 
Aufklärung. Berlin (de Gruyter), 1956, 160 S. (Sammlung Göschen, 1116). Rez.: 
Oppel, NS, N. F. 5, 1956, 598—9; Gronke, ZAA, 5, 1957, 110—1. 

18 Marco Mincoff, Baroque Literature in England, Sofia, 1947, 71 S. (Annuaire de 
l’Universite de Sofia, Faculte Historico-Philologique, 43, 1946/7). „The purpose of 
the present article is... to show that the concept of baroque literature is justi- 
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gültigen Literaturgeschichte sprechen. Die Literaturangaben (zum Teil neueste 
Zeitschriftenaufsätze) lassen erkennen, daß Schubel sogar in gegenwärtige 
Problemstellungen einzuführen versucht. Doch die ziemlich zufällig gesam- 
melten Titel stehen oft nur in lockerem Zusammenhang mit dem Text, der 
vorsichtig-deskriptiv gehalten und leider nicht immer ausgeglichen ist. 

Ebenfalls als Hilfsmittel zum Studium sind zwei Darstellungen gedacht, 
mit denen R. C. Churchill „a balanced survey“ des achtzehnten und neun- 
zehnten Jahrhunderts anstrebt!?. Stark am Faktischen orientiert — wobei aller- 
dings einige Ungenauigkeiten zu berichtigen wären —, lassen beide Bücher 
in Periodisierung, Betrachtungsweise und Darbietung des Materials wenig 
Eigenständigkeit erkennen, wenn man von einem polemischen Vorwort über 
das Verhältnis von Literaturgeschichte und Literaturkritik absieht, das hier 
fehl am Platze ist. Für den Studenten haben beide Bände uneingeschränkt 
gute Seiten, aber es könnte sein, daß er zwei andere Handbücher vorzieht, die 
in ihrer Art kaum zu hoch bewertet werden können. Mit English Literature 
from Dryden to Burns? hat A. D. McKillop eine fühlbare Lücke durch ein 
Kompendium ausgefüllt, das nicht nur Autoren und Literaturgattungen 
kenntnisreich, prägnant und überlegen würdigt, sondern darüber hinaus den 
Zeitcharakter durch sachkundige und gutgearbeitete Abschnitte über Politik, 
Sozialgeschichte, Philosophie und Kunst erschließt. Wirkungsvolle Illustra- 
tionen und sicher ausgewählte Bibliographien ergänzen die ansprechend ge- 
schriebene und übersichtlich, wenn auch gelegentlich etwas pedantisch geglie- 
derte Arbeit. In derselben Reihe erschienen, ist English Literature of the 
Victorian Period aus der Feder von J.D.Cooke und L. Stevenson durch gleiche 
Vorzüge ausgezeichnet?1, wiewohl das Werk bei entsprechender Anlage nicht 
so hohe Ansprüche an den Leser stellt und auch die Schwierigkeiten nicht ver- 
leugnen kann, denen sich jeder Bearbeiter dieser Epoche gegenübersieht. Al- 
lerdings dürfte es kaum ein Buch geben, das für die Zeit eine ähnlich zugäng- 
liche, umfassende und zuverlässige Orientierung ermöglicht, und schon des- 
halb wird man der Kritik zustimmen: „[It]deserves a good reception by Vic- 
torianists and wide use by their students“ (MP). 

Trotz der geringen Distanz zur Gegenwart, die in vielen Fällen nur eine 


fied, that there are certain common tendencies or principles determining the nature 
of seventeenth century literature as a whole ...“ Rez.: Leech, RES, 25, 1949, 
74—5; de Wit, ES, 33, 1952, 267—9. 

18 R. C. Churdill, English Literature of the Eighteenth Century: With a Preface on 
the Relations between Literary History and Literary Critism, London (University 
Tutorial Press), 1953, XXIII, 320 S. Rez.: TL$S, 10. Juli 1953, 447. Ders., English 
Literature of the Nineteenth Century. Ibid., 1951, VII, 270 S. Anzeige: TLS, 29. 
Juni 1951, 410. 

2®® Alan Dugald McKillop, English Literature from Dryden to Burns, New York — 
London (Appleton-Century-Crofts), 1948, XII, 445 S. (Appleton Century Hand- 
books of Literature). Rez.: Bredvold, PQ, 28, 1949, 371. Dur A 

21 John D. Cooke und Lionel Stevenson, English Literature of the Victorian Period, 
Ibid., 1949, XII, 438 S. (Appleton Century Handsbooks of Literature). Rez.: Litzen- 
berg, MP, 47, 1949/50, 260. ! 
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vorläufige Urteilsbildung ermöglicht, besitzt das zwanzigste Jahrhundert eine 
unverkennbare Anziehung für die Literaturgeschichtsschreibung. Naturge- 
mäß steht den persönlichen Auffassungen des Autors ein weiter Spielraum 
offen??, und es wäre gewiß verfrüht, schon heute eine zusammenfassende 
Darstellung zu erwarten. Immerhin bemüht man sich, auch die Nachkriegs- 
erscheinungen einzubeziehen, aber damit ist bei A. C. Ward23, dessen Twen- 
iieth-Century Literature sich seit längerem als Wegweiser durch das litera- 
rische Gegenwartsschaffen bewährt hat, eine Grenze erreicht, der man sich, 
wenn überhaupt, nur in Beschreibung und Aufzählung nähern kann. Auch 
für die früheren Jahrzehnte verzichtet Ward auf einen geschlossenen histo- 
rischen Überblick; an dessen Stelle treten eine Reihe von kritischen Essays 
über einzelne Autoren, bei denen mehr ein Gesamtverständnis als eine Ein- 
zelinterpretation angestrebt wird. Nur gelegentlich kommt es in rückschauen- 
den, zuordnenden oder zusammenfassenden Abschnitten (darin ist auch Vir- 
ginia Woolf auf zwei Seiten untergebracht) zu einer Geschichte im eigent- 
lichen Sinne. Trotz des weitgreifenden Titels ist die Studie auf die insulare 
Literatur eingegrenzt und damit R. A. Scott-James’ Fifty Years of English 
Literature vergleichbar?t. Gegenüber Ward ist Scott-James dann und wann 
der subtilere Kritiker, aber man kann wegen der unterschiedlichen Zielsetzung 
schwer einem Werk vor dem anderen den Vorzug geben. Weniger an einem 
chronologischen Schema als an Kategorien orientiert, die eine ähnliche Gei- 
steshaltung oder literarische Technik zusammenfassen, bemüht sich Scott- 
James, in der literarischen Entwicklung unseres Jahrhunderts relevante pat- 
terns herauszuarbeiten („Ego and Cosmos“, Above the Battle“, „Interior 
Vision“ u. a.). Das läßt sich natürlich nicht immer erreichen, und so kommt 
es auch zu andersartigen Einteilungen, die besonders im zweiten Teil dem 
Katalog bedenklich nahekommen. Allerdings sind solche Unstimmigkeiten 
(von denen auch Ward nicht ganz frei ist) solange nicht zu vermeiden, wie 
uns für das zwanzigste Jahrhundert die historischen Maßstäbe fehlen. 

Von diesem Gesichtspunkt ist auch A. S. Collins (English Literature of the 
Twentieth Century) zu sehen®s, der sich nach persönlichen Maßstäben richtet, 


° In diesem Zusammenhang wäre auch auf die überarbeitete Neuauflage („minor 
revisions“) des bekannten Buches von Frank Swinnerton, The Georgian Literary 
Scene, 1910—1935: A Panorama, London (Hutchinson), 1950, 415 S., zu verweisen. 

®® A. G. Ward, Twentieth-Century Literature, 1901—1950, London (Methuen), 3. 
Aufl. 1956 (urspr. 1928), VIII, 248 S. 

? R. A. Scott-James, Fifty Years of English Literature, 1900—1950. London — New 
York — Toronto (Longmans, Green and Co) [1951], Second Ed (With a postscript 
1951—1955) 1956, XI, 282 S. Rez.: TLS, 23. Nov. 1951, 750. — Nicht ausschließ- 
lich die englische Literatur behandelt die populäre, doch verständnisvolle Vor- 
tragsreihe von J. Isaacs, An Assessment of Twentieth-Century Literature: Six 
Lectures Delivered in the B. B. C. Third Programme. London (Secker and War- 
burg), 1951, 188 S. — David Waldo Clarke, Modem English Writers, London 
(Longmans, Green and Co.), 1947, 96 S. enthält rudimentäre biographische Skizzen 
bedeutender Romanciers. 

” A.S. Collins, English Literature of the Twentieth Century, London (University 
Tutorial Press), 1951, 2. überarbeitete Auflage, 1954, VII, 376 S. 
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ohne jedoch dem eigenen Empfinden zu sehr nachzugeben. Offensichtlich 
als Fortsetzung zu Churchills ‚Neunzehntem Jahrhundert‘ konzipiert, wird das 
Buch durch geschickte Gegenüberstellung vergleichbarer Autoren und an- 
gemessene Zusammenfassung der Hauptströmungen den wesentlichen Er- 
scheinungen gerecht, auch wenn es — als Einführung — nicht in Einzelheiten 
geht und sich nicht um kritische Feinheiten bemüht. Ein andersartiger Ver- 
zicht auf das historische Urteil spricht aus English Literature between the 
Wars, worin Ifor Evans der dichterischen Bewältigung von Lebensproblemen 
nachgeht?®, wie sie sich dem Menschen des zwanzigsten Jahrhunderts zwischen 
den Kriegen aufdrängten. Dementsprechend wird der literarische Rang an 
dem Grad jener „prophetic intuition“ gemessen, die einen Autor befähigte, 
die „Krise“ zu sehen und zu gestalten. E. M. Forster, James Joyce, D. H. 
Lawrence, Virginia Woolf und T. S. Eliot gehören zu den Figuren, die Evans 
mit gewohnter Klarheit und Sicherheit analysiert. Die Studie ist vielleicht 
am ergiebigsten, wenn man sie zusammen mit H. V. Rouths English Literature 
and Ideas in the Twentieth Century liest?”, weil dann die Relevanz für die 
Gegenwart wirkungsvoll mit der Aussicht für die Zukunft kontrastiert wird. 
Das Urteil über die Ansichten von Routh ist sicher nicht einheitlich, aber dies 
sollte nicht die Tatsache verdecken, daß man es mit einem energischen Ver- 
such zu tun hat, die Literatur unseres Jahrhunderts aus ihren geistigen Vor- 
aussetzungen heraus zu verstehen. „The book is a discussion of literature 

linked to thought“ (v). Die ideengeschichtliche Betrachtungsweise führt zu 
Gruppierungen, die trotz ihres vorläufigen Charakters tiefere Zusammen- 
hänge aufdecken und (bei weitgehendem Verzicht auf die Biographie) Gei- 
stesart und Bedeutung eines Autors sichtbar machen. Rouths Vermutungen 
über die künftige Wertschätzung zeitgenössischer Autoren erweisen sich meist 
als überlegte und anregende Urteile über Größe und Grenzen der jeweiligen 
literarischen Leistung. 

Gleich der Epochengeschichtsschreibung weist die Darstellung größerer 
Zeiträume oder des Gesamtablaufs der englischen Literaturentwicklung 
mannigfaltige Spielarten und Abstufungen auf. Jedoch ist hier die Vielzahl 
der Werke weniger aus den Bedürfnissen der Forschung als aus den Erforder- 
nissen eines beständig wachsenden Lehrbetriebes zu erklären, zu dessen wich- 
tigsten Hilfsmitteln seit jeher das literaturgeschichtliche Kompendium gehört. 
Wie die Neubearbeitungen zeigen, scheint man in erstaunlich hohem Maße 
auf ältere Lehrbücher zurückzugreifen. So hat J. A. Stone die Literaturge- 
schichte von E. Albert?®, die seit 1923 auf vierzehn Auflagen zurückblickt, 


26 B. Ifor Evans, English Literature between the Wars, London (Methuen), 1948, 
133 S. 

2" Harold Victor Routh, English Literature and Ideas in the Twentieth Century: 
An Inquiry into Present Difficulties and Future Prosbects, London (Methuen), 
1946, 1948, 1950, VIII, 204 S. — W. Tindall, Forces in Modern British Literature, 
war nicht zugänglich. 

28 Edward Albert, A History of English Literature: Revised by ]J. A. Stone, London 
(George G. Harrap and Co.), 1955, Third ed., 624 S. 
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einer Revision unterzogen, die das Werk bis zur Gegenwart fortführt und den 
jüngsten kritischen Entwicklungen Rechnung zu tragen versucht. Geringere 
Änderungen hat Hudsons Outline History (1912) erfahren, die A. C. Ward 
in Anlehnung an seine eigenen Arbeiten zur Literatur des zwanzigsten Jahr- 
hunderts 1930 um „The Age of Hardy“ und 1950 um „The Present Age“ 
bereicherte. Osgoods ansprechend geschriebenes Werk The Voice of Eng- 
land3° hat für die Zeit seit 1910 einen Nachtrag aus der Feder von Th. Riggs 
erhalten. Das von John Buchan betreute Gemeinschaftswerk A History of 
English Literature ist 1955 nachgedruckt worden?!, während A. Compton- 
Ricketts gleichnamiges Buch nicht nur wieder aufgelegt wurde®?, sondern 
auch als Grundlage für ein neues Selbstunterrichtswerk Verwendung fand3#®. 
Ähnliches gilt für E. Legouis’ bekannte Short History®*, die J. Mulgan und 
D. M. Davin für eine komprimierte und bis zur Gegenwart fortgeführte 
Introduction to English Literature verwendet haben®5. Der bewährte Legouis- 
Cazamian3® wird laufend auf den neuesten Stand gebracht, und Sampsons 
Concise Cambridge History?” hat in den letzten Jahren zahlreiche Neudrucke 
erfahren®,. 


2 William Henry Hudson, An Outline History of English Literature, London (G. 
Bell and Sons), New and Revised Edition 1955 (Repr. 1956), VIII, 319 S. 

30 Charles Grosvenor Osgood, The Voice of England: With a Chapter in Postscript 
[pp- 589—630] on English Literature since 1910: By Thomas Riggs, Jr. New York 
(Harper and Brothers), 1952, XIII, 671 S. (urspr. 1935). 

31 John Buchan, A History of English Literature: From Chaucer to the End of the 
Nineteenth Century. London (Nelson), 1955 (urspr. 1923). 

% Arthur Compton-Rickett, A History of English Literature, London (Jack), 1956 
(urspr. 1918: XI, 702 S.). 

33 The Teach Yourself History of English Literature, London (The English Univer- 
sity Press), 1950, 6 Bde. Bd. I (Literary Appreciation) und VI (Contemporary 
Literature, 1880—1950) stammen von Peter Westland, der auch die übrigen Bände 
auswählte. 

%: Emile Legouis, A Short History of English Literature, OUP, 1956 (urspr. 1934: 
XVI, 404 S.). 

s5 lage and D. M. Davin, An Introduction to English Literature, OUP, 1947, 

Emile Legouis und Louis Cazamian, A History df English Literature: Revised 

Edition: Bibliographies by Donald Davie and Pierre Legouis. London (Dent) 

[1926, 1930], Revised witn additional chapters 1954; reprinted with revised biblio- 

graphies, 1957, XXIII, 1427 S. 

#7 George Sampson, The Concise Cambridge History of English Literature, CUP 
[1941], 1957, IX, 1094 S. 

Ergänzend sind einige mir nicht zugängliche Arbeiten zu nennen: Wiliam J. En- 

twistle und Eric Gillet, The Literature of England: A Survey of British Literature 

from the Beginnings to the Present Day, London (Longmans, Green, and Co.), 

[1943], 1952, 3. Aufl. XII, 326 S. — A. J. Glover, A First Approach to English 

Literature, London (J. M. Dent), 1953, X, 117 S. — Annette T. Rubinstein, The 

Great Tradition in English Literature: From Shakespeare to Shaw, New York 

(The Citadel Press), 1953, XIV, 946 S. — A. J. Wyatt, The Tutorial History of 

English Literature, London (University Tutorial Press), 1954, 5. Aufl., VIII, 294 

S. — Eine bescheidene Verbindung von Literaturgeschichte (beschränkt auf wenige 
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Wie die meisten Verfasser hat auch T. G. Williams für seinen Critical Sur- 
vey® einen Leserkreis im Auge, der den „amateur of letters“ wie den „young 
professed student“ einschließen soll. Ihren Bedürfnissen tragen die ein- 
führenden literaturtheoretischen Betrachtungen und großzügige historische 
Skizzen Rechnung. Die frühen Epochen gehen in summarischen Bemerkungen 
auf, und auch nach der Renaissance faßt die Arbeit vieles stark zusammen. 
Die gattungsgeschichtliche Aufteilung könnte durch Ifor Evans angeregt sein 
(dessen Pelican-Bändchen auf engstem Raum Vorzügliches leistet4%), doch ist 
Williams weniger glücklich, besonders bei der Einordnung der Prosa. Der 
Anfänger dürfte in jedem Falle mit Gewinn zu diesem Band greifen, der ihn 
durch sorgfältig ausgewählte Literaturhinweise weiterführt. Eine ähnliche 
Art von „small-scale survey“ hat A. C. Ward für die Zeit zwischen Chaucer 
und Shaw vorgelegt. Wie bei seiner Darstellung der Literatur des zwanzig- 
sten Jahrhunderts läßt sich der Verfasser weitgehend von persönlichen Maß- 
stäben leiten, und er dürfte kaum in der Annahme fehlgehen, daß sich dem 
Laienleser, an den er sich hauptsächlich wendet, seine eigene Freude an der 
Sache mitteilt. Allgemein wird man die drei Bände weniger wegen ihres 
Textes heranziehen, der einige Wünsche offenläßt, als wegen der vorzüg- 
lichen Illustrationen, die reiches Anschauungsmaterial bereithalten und als 
Gegenstück zu Trevelyans /llustrated Social History betrachtet werden kön- 
nen. Sie dürften dem handlich und gutausgestatteten Werk eine weite Ver- 
breitung sichern. 

Eine knappe, umrißhafte, aber wohl ausgewogene Darstellung der zentra- 
len Bereiche und eine sinnvolle Anleitung zu selbständiger Lektüre verbinden 
sich in den von Bonamy Dobr&e betreuten und seit längerem bewährten 
Introductions to English Literature“, deren erste vier Bände seit 1950 wie- 
dererschienen sind. Der Text selbst wurde nur sparsamen Änderungen unter- 


Hauptvertreter) und Anthologie strebt George L. Proctor an: An Introduction to 
English Literature, Stockholm (Svenska Bokförlaget, Bonniers), 1955, 7. Aufl., 
143 S. 

# T.G. Williams, English Literature: A Critical Survey. London (Isaac Pitman and 
Sons), 1951, VII, 314 S. 

4 B. Ifor Evans, A Short History of English Literature, 1940, letzte mir vorliegende 
Ausgabe 1951. (Pelican Books A 72). Auch London (Staples Press), 1949. 

a A. C. Ward, Illustrated History of English Literature. London (Longmans) 1953, 

3 Bde: I: Chaucer to Shakespeare, XV, 244 S.; II: Ben Jonson to Samuel Johnson, 
IX, 261 S.; III: Blake to Bernard Shaw, XI, 325 S. 

« ]. W. L. Renwick und Harold Orton, The Beginnings of English Literature to 
Skelton, 1509 [1939], 1952, 450 S.; II: V. de Sola Pinto, The English Renaissance, 
1510—1688 : With a Chapter on Literature and Music by Bruce Pattison, [1938], 
1951, 381 S.; III: H. V. D. Dyson und John Butt, Augustans and Romantics, 
1689—1830: With Chapters on Art, Economics and Philosophy by Geoffrey Webb, 
F. J. Fisher, and H. A. Hodges [1940], 1950, 320 S.; IV: Edith C. Batho and 
Bonamy Dobr£e, The Victorians and After, 1830—1914: With a Chapter on the 
Economic Background by Guy Chapman [1938],1950, 360 S.; V: David Daiches, The 
Present Age: After 1920, 1958, X, 376 S. Sämtlich: London (The Cresset Press). 
Rez. von Daiches: TLS$, 9. Mai 1958, 256. 
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zogen, während man die ausführlichen bibliographischen Essays, die dem 
Studenten einen unersetzlichen Leitfaden an die Hand geben, sorgfältig auf 
den neuesten Stand gebracht hat. Den ursprünglich von Edwin Muir besorg- 
ten fünften Band (The Present Age) ersetzt eine völlige Neufassung aus der 
Feder von David Daiches. Den Erfordernissen des Augenblicks angepaßt, ist 
dieser Teil weniger abgerundet, stärker auf die Literatur begrenzt und bei 
schematischer Aufgliederung weitgehend deskriptiv gehalten. Hervorhebung 
verdient das Kapitel über „Critical and General Prose“, das vornehmlich den 
literaturkritischen Strömungen der Gegenwart gewidmet ist. Die umfassende 
und instruktive Bibliographie greift weiter aus als die Darstellung selbst, 
ist aber, abweichend von der sonstigen Praxis der Reihe, eine kommentarlose 
Zusammenstellung von Titeln. Diesen Introductions läßt sich der nunmehr 
mit fünf Bänden vorliegende, als „contour-map of the literary scene“ ge- 
dachte Pelican-Guide trotz verschiedener Zielsetzung zur Seite stellen‘. „It 
attempts“, in den Worten des Herausgebers, „to draw up an ordered account 
of literature that is concerned, first and foremost, with value for the present, 
and this as a direct encouragement to people to read for themselves.“ Trotz 
der Abstellung auf elementare Bedürfnisse sind eine ganze Reihe der von 
ersten Sachkennern geschriebenen Essays von so gediegener Qualität, daß sie 
auch (wie K. Muirs „Changing Interpretations of Shakespeare“) für den 
Fachmann Interesse haben, zumal sich darin oft ausgebreitete Forschungen 
zu prägnanten Formulierungen verdichten. Auswahl und Behandlung der 
Autoren sind vom „New Criticism“ bestimmt, doch kommt auch der his- 
torical approach zu seinem Recht, wie der besondes geglückte vierte Band 
mit Beiträgen wie „Augustan Reflective Poetry“ u. a. erkennen läßt. In den 
meisten Fällen geht es um eine unmittelbare Hinführung zum Werk, die von 
ästhetischen Kriterien geleitet wird und in ansprechenden Gesamtinter- 
pretationen ihren Ausdruck finden kann (etwa L. C. Knights’ „Ben Jonson“). 
Überblicke über den allgemeinen Zeitcharakter und die spezifischen Voraus- 
setzungen der Literatur runden die einzelnen Bände, denen gute Literatur- 
hinweise und eine Anthologie mittelalterlicher Dichtung beigegeben sind, zu 
einer geschlossenen und für einen weiten Leserkreis wertvollen Leistung ab. 

So bedeutsam diese Werke im einzelnen sind, keines hat einen eigentlichen 
Handbuchcharakter. Den Anforderungen, die an eine solche Gesamtdarstel- 
lung niveaumäßig und umfangmäßig zu stellen sind, entsprechen nur zwei 
Gemeinschaftsarbeiten der amerikanischen Forschung: zunächst die unter der 
Leitung von A. C. Baugh entstandene Literary History of England“, die auf 


“ The Pelican Guide to English Literature, edited by Boris Ford. I: The Age of 
Chaucer: With an Anthology of Medieval Poems [1954], 1955, 492 S.; II: The 
Age of Shakespeare, [1955], 1956, 480 S.; III: From Donne to Marvell, 1956, 
277 S.; IV: From Dryden to Johnson, 1957, 512 S.; V: From Blake to Byron, 1957, 
314 S. Rez.: TLS$, I: 29. Okt. 1954, 689; II: 13. März 1955, 248, III: 30. März 
1956, 196; IV: 5. April 1957, 210; V: 24. Jan. 1958, 46. 

“ A.C. Baugh (ed.), A. Literary History of England, New York (Appleton Century 
Crofts), 1948, XII, 1673 S. Rez.: Parry, JEGP, 48, 1949, 147—9; Wellek, „A New 
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einer Stufe mit dem Standardwerk der Literary History of the United States 
stehen dürfte, obwohl sie anderen Prinzipien folgt. Eine Aufteilung auf ver- 
schiedene Bearbeiter erschien auch hier unvermeidlich, und eine vierbändige 
Ausgabe trägt der Tatsache Rechnung, daß man eher eine Epochengescichts- 
schreibung als ein einheitliches Ganzes vor sich hat. „Each of the five authors 
has had a free hand in dealing with his own period, but each has profited by 
the criticism and suggestions made by one or more of his collaborators“ (VD). 
Diese Bemerkung Baughs findet sich durchweg bestätigt, so daß es eine Härte 
bedeuten würde, mit Wellek von einer „bookbinder’s synthesis“ zu sprechen 
(selbst wenn man seinen Forderungen sonst zustimmt). Da Kemp Malone 
und Baugh für die alt- und mittelenglische Periode verantwortlich zeichnen, 
kann das Ergebnis nur eine durch ausgebreitete Sachkenntnis und Präzision 
der Darstellung ausgezeichnete Übersicht sein. Beide Abschnitte sind in Auf- 
gabenstellung und Verfahrensweise gut aufeinander abgestimmt und einer 
der geglücktesten Versuche, die Epoche in diesem Umfang zu behandeln. 
Tucker Brooke ist mit seinem Beitrag über das sechzehnte und siebzehnte 
Jahrhundert streng der eigentlichen Literatur zugewandt. Seine lebensvolle 
und manchmal etwas überschwengliche Darstellungsweise hebt sich unver- 
kennbar von der nüchternen Distanz ab, mit der George Sherburn, der Alt- 
meister unter den amerikanischen Experten für das achtzehnte Jahrhundert, 
der Zeit zwischen Restauration und Französischer Revolution gegenübersteht. 
Man kann hierin mit Wellek den Höhepunkt des Buches sehen — „well 
planned, well informed ... lucidly and soberly written, animated by a sym- 
pathetic understanding of the literature of new classicism“. S. C. Chews 
„Nineteenth Century and After“ umfaßt den überaus ereignisvollen Zeit- 
raum zwischen Romantik und Gegenwart, dessen Unausgeglichenheit und 
Aufsplitterung dann und wann in der Darstellung selbst zu spüren ist. Aber 
auch sie trägt ihren Teil zum Gelingen des gewichtigen Bandes bei, der — 
nicht zuletzt durch „generous use of footnotes“ (V) — bereits unentbehrlich 
geworden ist. 

Nach Anlage und Zuschnitt ist Hardin Craigs History of English Lite- 
rature®5 ein bescheideneres Gegenstück. Im Einklang mit der gängigen Pe- 
riodisierung ist auch hier eine Aufteilung unter vier Bearbeiter erfolgt, die 
innerhalb ihrer Beiträge größtmögliche Freiheit hatten. Deswegen kann noch 
weniger als bei Baugh eine einheitlich durchgeführte Konzeption erwartet 
- werden, und in der Tat sind Unterschiede des Gesichtspunktes und der Quali- 
tät nicht zu verleugnen. Das achtzehnte Jahrhundert (L. Bredvold) darf wie- 
derum als der eindruckvollste und gediegenste Abschnitt gelten, obwohl er 
nicht an Sherburn heranreicht. G. K. Andersons Darstellung der alt- und 
mittelenglischen Literatur ist besser ausgefallen als sein Handbuch, und Craig 


E h ; u e” j 50 
History of English Literature“, MP, 47, 1948/9, 39—45. Wright, MP, 48, 1949/50, 
250; Callan, MLR, 45, 1950, 84—5; Pinto, RES, N. S. 2, 1951, 399—402; Law, 
MLN, 67, 1952, 560—3. 

4 Hardin Craig (ed.), A History of English Literature, New York (OUP), 1950, 
XII, 697 S.; Rez.: TLS, 6. April 1951, 218; Crossley, MLR, 48, 1953, 60—1. 
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vermittelt ein befriedigendes Bild der Zeit zwischen 1485 und 1660. Nur 
J. W. Beach ist wohl etwas zu stark um Einordnung und Placierung bemüht, 
aber das erklärt sich leicht aus der Absicht, in erster Linie für Studenten zu 


schreiben. 

Die deutschsprachige Literaturgeschichtsschreibung hat nach dem Kriege 
zunächst nur zögernd eingesetzt. O. Funkes Epochen der neueren englischen 
Literatur“ sind ein essayhafter Versuch, „die Grundzüge und leitenden Ideen 
der englischen Literatur vom Zeitalter der Renaissance (16. Jahrh.) bis zum 
Beginn unseres Jahrhunderts“ zu umreißen, und in dieser Art nicht ohne 
Verdienst, obwohl sich der Verfasser mit informierender Absicht vornehmlich 
an ein größeres Publikum wendet. Die tragenden Ideen der einzelnen Autoren 
werden einfach, aber sicher herausgearbeitet, selbst wenn gelegentlich die 
Beschreibung an die Stelle der Analyse tritt. Um das gesteckte Ziel ganz zu 
erreichen, müßten allerdings die Leitlinien der Epochen noch deutlicher ge- 
zeichnet sein, und es wäre wünschenswert, wenn die Geistesströmungen, als 
deren Manifestation das Schrifttum erscheint, in einem europäischen Zusam- 
menhang gesehen würden. Durch eine solche Weite des Horizontes ist ein 
aus dem Nachlaß von P. Meißner zugänglich gewordenes Manuskript ge- 
kennzeichnet‘?, das auf gedrängtem Raum die Entwicklung der englischen 
Literatur bis zum Ersten Weltkrieg verfolgt. Es zeugt von einer großen 
Fähigkeit zur Zusammenschau, ist aber (wie viele kontinentale Werke) in 
der Periodisierung unbefriedigend und in Einzelheiten zu unausgeglichen, um 
die Funktion eines Leitfadens oder Abrisses zu erfüllen. Dagegen ist H. 


48 Otto Funke, Epochen der neueren englischen Literatur: Eine Überschau von der 
Renaissance bis zum Beginn des 20. Jahrhunderts. Bern (A. Francke), 1945, 2 Bde. 
I: [192] S.; II: [244] S. Nachträglich wurde mir die „zweite verbesserte Auflage“ 
zugänglich (München, Max Hueber, 1958, 277 S.). 

Paul Meißner, Englische Literaturgeschichte von den Anfängen bis zum ersten 
Weltkrieg. Heidelberg (F. H. Kerle), 1950, 144 S. Rez.: Oppel, NS, 1, 1952, 
455—6. 

Bescheideneren Ansprüchen dienen eine Reihe von noch begrenzteren Einfüh- 
rungen, unter denen Joseph Raith, Meister der Poesie und Prosa, II: Kleine eng- 
lische Literaturgeschichte (München: M. Lurz, 1947, 120 $.) eine mögliche Lösung 
darstellt, selbst wenn man hier und dort Vorbehalte macht. Die amerikanische 
Literatur ist am Rande mit berücksichtigt, was auch für Kenneth Case, A Short 
History of English Literature (Leverkusen: Gottschalk, 1957, 84 S.) gilt, einen 
auf elementare Linienführung abgestellten Überblick. Paul Kämmer, Kleine eng- 
lische Literaturgeschichte: Ein Überblick (Kevelaer: Butzon und Bercker, 1956 
31.—40. Tsd., 31 S.) ist ohne jeden Nutzen, und Karl Heinrich Frahne, Von 
Chaucer bis Shaw: Eine Einführung in die Literatur Englands (Hamburg: Toth, 
1947, 359 S.) liegt unter wissenschaftlichem Niveau. Erich Matern, A Summary 
of the History of English Literature (Limburg: Greta-Verlag) 1951/2 hat mir nicht 
vorgelegen. — 

Wolfgang Schmidt-Hidding und Annemarie Schöne, Wegweiser durch die neuere 
englische Literatur (Bonn: Athenäum-Verlag, 1952, 167 S.) ist ein gedrängtes, am 
ausführlichsten den Roman behandelndes Nachschlagewerk über allgemein be- 
kannte englische Autoren. Einer schlagwortartigen Charakteristik folgen jeweils 
Inhaltsangaben und bibliographische Hinweise zur Primär- und Sekundärliteratur, 
die leider zu oft die für eine solche Arbeit unerläßliche Exaktheit vermissen lassen. 
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Lüdekes Englische Literatur“ bei aller Einfachheit ein planvoll angelegtes, 
gut durchgeführtes und sehr lesbares Bändchen. Der Verfasser verfolgt das 
„Widerspiel von Literatur und nationalem Leben“ und widmet der Dar- 
stellung des Zeithintergrundes breiten Raum, so daß die Literatur einer 
Epoche, jeweils in Hauptzügen und Hauptvertretern skizziert, nie zum Selbst- 
-zweck wird. Das hat entschiedene Vorteile, zumal bei der unmittelbar an- 
sprechenden Art der Arbeit, bedingt aber auch gelegentliche Verkürzungen 
der Perspektive, allzu gedrängte Formulierungen und Raummangel für un- 
entbehrliche Erscheinungen. Wenngleich die Grundhaltung konservativ ist 
und der consensus omnium oft in vorzüglihen Formulierungen Ausdruck 
findet, überraschen doch (etwa bei Pope, Shaw, T. S. Eliot) einige Wertungen 
mit stark persönlichen Akzenten. 

Für das verdienstvolle Handbuch der Englandkunde ist die Vereinigung 
früher getrennter Abschnitte zu einer einheitlichen Darstellung der Epochen 
der englischen Literatur ein unzweifelhafter Gewinn. Der Bearbeiter, W. 
Hübner*, hat sich im Hinblick auf den allgemeinen Charakter des Sammel- 
werkes für eine ideengeschichtliche Betrachtungsweise entschieden. „Es kann“, 
in seinen Worten, „nur der Versuch gemacht werden, die Hauptakzente zur 
Wesenskennzeichnung der Epochen zu setzen und die Eigenart des Beitrages 
zu kennzeichnen, den das geistige England zu dem abendländischen Gesamt- 
bewußtsein liefern konnte“ (371). Die Darstellung baut auf einer genügend 
breiten Grundlage auf, um die volle Breite des geistigen Lebens andeu- 
ten zu können. Naturgemäß muß dabei der einzelne Autor in allgemei- 
nen Zusammenhängen aufgehen, und ın diesem Sinne leistet der Beitrag 
mehr, aber auch weniger als die übliche Literaturgeschichte. Das Gesamtbild 
ist geschickt und einprägsam entworfen, auch wenn der Verfasser in einigen 
apodiktischen Urteilen (wie über das Fehlen einer Klassik in England, 427) 
nicht eben überzeugend ist. 

Wenn sich in den genannten deutschen Beiträgen Ansätze bemerkbar 
machen, über einzelne Zeiträume hinaus zu Gesamtverständnis und Gesamt- 
darstellung zu gelangen, so gilt das in höchstem Maße für W. Schirmers Lite- 
raturgeschichte, die seit ihrem ersten Erscheinen (1937) als deutschsprachiges 
Standardwerk zu gelten hat5°. In der Neuauflage, die im Text wie in der 
Disposition revidiert wurde, ist die an sich schon erstaunliche Reichweite des 


48 Henry Lüdeke, Die englische Literatur: Ein kulturhistorischer Umriß, München 
(Lehnen-Verlag), 1954 [135] S. (Dalp-Taschenbücher, Bd. 307), Rez.: Malone, 
MLN, 71, 1956, 474; Esch, Mitteilungsbl. ADNV, 10, 1957, 27f. 

4 Walter Hübner, „Epochen der englischen Literatur“, in: Paul Hartig (ed.), Eng- 
landkunde, Frankfurt/M. (Moritz Diesterweg), 1955, 3. Aufl., S. 371—490. (Hand- 
bücher der Auslandskunde). Auch als Sonderdruc. 

50 Walter F. Schirmer, Geschichte der englischen und amerikanischen Literatur von 
den Anfängen bis zur Gegenwart, Tübingen (Max Niemeyer), 1954, 2. Auflage, 
2 Bde. I: XII, 465 S.; II: [IV], 335 S. Rez.: Clemen, Anglia, 73, 1955, 251—5; 
Lüdeke, ES, 36, 1955, 318—21; Oppel, NS, 5, 1956, 42—3; Soellner, JEGP, 55, 
1956, 658—61; Fischer, Jb. f. Am. St. 1, 1956, 207—10; Stamm, Gött. Gel. Anz., 
211, 1957, 97—100. 
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Werkes durch die Einbeziehung der amerikanischen Literatur noch ver- 
größert worden. Dies allein sichert ihm eine Sonderstellung in der Literatur- 
geschichtsschreibung der letzten Jahrzehnte, und die Kritik ist sich durchaus 
bewußt, daß die Gesamtleistung kaum wieder zu erreichen, geschweige denn 
zu überbieten ist. Mit dem weiten Gesichtskreis verbinden sich sichere und 
gründliche Stoffbeherrschung, eindringendes Verständnis und prägnante Dar- 
stellung, Eigenschaften, die in gleicher Weise dem Lernbuch wie dem Nac- 
schlagewerk zugute kommen. Dieser doppelten Aufgabe entsprechend, sind 
Referat und Wertung in gegenseitiger Ergänzung aufeinander abgestimmt. 
Dabei wird, ohne daß der Verfasser dem Leser seine Ansichten aufıdrängt, 
ein hoher Grad von Allgemeinverbindlichkeit für die bewährten und dauern- 
den Maßstäben verbundene Urteilsbildung erreicht. Für die Gegenwart ist 
die Darstellung auf eine zurückhaltende, deskriptive Zuordnung beschränkt, 
aber selbst hier gelingt es noch, den „großen Fluß der Literatur“ (III) zu 
vergegenwärtigen. In den eigentlich historischen Teilen verbindet sich Epo- 
chenaufteilung mit gattungsgeschichtlicher Aufgliederung, so daß die indi- 
viduelle literarische Leistung in Zusammenhang von Formgesetz und ge- 
schichtlicher Entwicklung erscheint. Schirmers Ziel, „Literaturgeschichte und 
nicht Literatengeschichte“ zu schreiben, bedingte den Ausschluß des Biogra- 
phischen, des „billigsten Teils der Literaturgeschichte“ (III). Das zieht für 
viele Fälle unvermeidbare Einschränkungen nach sich, während die zweite 
prinzipielle Entscheidung — englische und amerikanische Literatur auf Grund 
sprachlicher Gemeinsamkeiten als Einheit zu behandelns! — die „organische 
Harmonie der ersten Auflage“ gestört haben dürfte (Fischer). Die Frühsta- 
dien des amerikanischen Schrifttums lassen sich nur mit dem steten Blick auf 
die englischen Verhältnisse darstellen, aber die Frage ist, ob dies durchgängig 
möglich ist, wenn man zu einer geschlossenen Auffassung der amerikanischen 
Literatur gelangen möchte. In der Kritik ist Schirmers Verfahren als „un- 
gewöhnlich“ bezeichnet worden (JEGP), ein Eindruck, der zweifellos im Lichte 
der jüngsten Bemühungen der amerikanischen Literaturgeschichtsschreibung 
entstanden ist. 

Ein Markstein dieser Bemühungen ist die inzwischen wohlbekannte und 
überall eingeführte Literary Historv of the United States (LHUS)s®. Wie 


Die Kurzfassung des Werkes: Kurze Geschichte der englischen Literatur von den 
Anfängen bis zur Gegenwart liegt mir in einer Ausgabe von 1949 vor (Tübingen: 
Neomarius Verlag, XII, 322). Erste Aufl. 1945. Rez.: Leishman, MLAR, 42, 1947; 
276—7; Wellek, JEGP, 47, 1948, 91—2; Stamm, ES, 30, 1949, 17—8; Robson- 
Scott, RES, 25, 1949, 183—4. 

51 Vgl. Jb. f. Am. St., 2, 1957, 6 Anm. 

52 Robert E. Spiller, Willard Thorp, Thomas H. Johnson, Henry Seidel Canby 
(eds), Literary History of the United States. New York (The Macmillan 
Company), [1948], Revised ed., 1958; 1955, XXII, 1456. — Diese zweite, ein- 
bändige Ausgabe enthält ein „Postscript at Mid-Century“ und eine ausgewählte 
Bibliographie von Thomas H. Johnson. Rez.: Rusk, AL, 21, 1949/50, 489—92; 
Gohdes, MLN, 65, 1950, 258—62; Warfel, MLQ, 12, 1951, 114—7; Galinsky, 
„Strömungen der neueren amerikanischen Literaturbetrachtung in der Literary 
History of the United States (1949), NS, 1, 1952, 185—95, 233—44, 
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der Titel nahelegt, ist sie „as a literary history of the United States rather 
than a history of American literature“ aufzufassen (IX), und dieser Kon- 
zeption entspricht eine ungewöhnliche Breite der Anlage, die sich an die- 
ser Stelle nicht einmal andeuten läßt. In einer Gemeinschaftsarbeit von 
55 Autoren wurde von einer kulturgeschichtlichen Grundeinstellung her der 
Gesamtablauf der amerikanischen Literatur vor einem sorgfältig ausgear- 
beiteten sozial- und geistesgeschichtlichen Hintergrund gezeichnet, und zwar 
mit einer Detailtreue und Geschlossenheit, wie sie, aufs Ganze gesehen, wohl 
von keiner bisherigen amerikanischen Literaturgeschichte erreicht worden ist. 
Ein Ergebnis vorzüglicher Planung und engster Zusammenarbeit, ist die 
LHUS durc eine für solche Unternehmen seltene organische Einheitlichkeit 
gekennzeichnet, was jedoch nicht heißt, daß sie homogen und durchweg von 
gleichem Niveau wäre. Die Herausgeber haben es verstanden, das Werk vor 
Einseitigkeiten und Ausschließlichkeiten des Gesichtspunktes und der Me- 
thode zu bewahren, so daß die üblichen Gegensatzpaare hier ausgeschaltet 
sind. Die Stellung der amerikanischen Literatur zu den Nationalliteraturen 
Europas wird durch eine vermittelnde Betrachtung bestimmt: „Our literature 
is a transported European culture... Yet it is equally true that our literature 
is a transformed culture“ (XVIf.). So kann bei voller Anerkennung der frü- 
hen Abhängigkeit die Entfaltung des literarischen Schaffens in den Vereinig- 
ten Staaten in enger Anlehnung an das Entwicklungsschema der nationalen 
Geschichte dargestellt werden. An Einteilungen wie „The Colonies“, „The 
_ Republic“, „The Democracy“ u. ä. wird deutlich, daß die LHUS vornehm- 
lich nach ideengeschichtlichen, und nicht nach ästhetischen Gesichtspunkten 
geschrieben ist. Die Arbeit der Gelehrtengeneration, die zwischen der Cam- 
bridge History und dem neuen Werk liegt, ist zwar überall gegenwärtig, aber 
die jüngsten literaturkritischen Strömungen machen sich — trotz der Mit- 
arbeit von R. P. Blackmur u. a. — nur selten bemerkbar. Die Maßstäbe, nach 
denen über Rang und Platz eines Autors entschieden wird, sind nicht in jeder 
Hinsicht „mid-century“ (was kein Nachteil zu sein braucht). Daher neigt die 
Kritik bereits heute dazu, in der LHUS trotz ihres monumentalen Charakters 
eine retrospektive Leistung zu sehen’®, und die bereits vorhandenen Pläne zu 
einer neuen Literaturgeschichte ähnlichen Formats aber anderer kritischer 


Ein besonderes Interesse darf der ursprüngliche dritte Band der LHUS bean- 
spruchen. Er stellt die erste umfassende und übersichtliche Bibliographie zur ameri- 
kanischen Literatur überhaupt dar und hat als Hilfsmittel für die Forschung einen 
einen eigenen Wert. Ein allgemeiner Teil faßt die bibliographischen Angaben 
über literarische Strömungen, Gattungen usw. zusammen, während im zweiten 
Teil bibliographische Nachweise für über 200 Autoren gegeben werden. Da die 
Arbeit 1946 abgeschlossen und seither nicht fortgesetzt wurde, ist H. M. Jones 
Guide to American Literature and its Background since 1890, Cambridge, Mass. 
(Harvard UP), 1958, 151 S., eine willkommene Ergänzung. — Rod W. Horton und 
Herbert W. Edwards, Backgrounds of American Literary Thought, New York 
(Appleton-Century-Crofts), 1952, 425 S. hat mir nicht vorgelegen. 

53 Vgl. Lewis Leary, „Studies in American Literature in the United States Since 
World War Two“, Jb. f. Am. St., 3, 1958, 216. 
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Orientierung tun ein übriges, diesen Eindruck zu verstärken. „If the ‚story‘ 
of American literature had to be written a few years ago by Professor Spiller 
and his associates, in the light of modern scholarship, it will have to be 
rewritten before too long in the light of modern criticism.“5* 

Einige Leitgedanken der LHUS hat R. E. Spiller kürzlich als Grundlage 
für eine Einführung in die Hauptphasen der amerikanischen Literatur ver- 
wendet. Die Darstellung ist nach einem zyklischen Schema angelegt und 
läßt sich am besten durch eine Bemerkung der LHUS zusammenfassen: „The 
imagination often discovers truth where complications of fact obscure it; 
and the imagination responds to two great movements in our literary history: 
the era of Emerson, Melville, and Whitman; and the age in which we are 
living today“ (XXI). Glücklicherweise läßt sich der Verfasser durch diesen 
Betrachtungsansätz nicht zur historischen Konstruktion verleiten; das Er- 
gebnis ist daher eine durch hohen Sinn für Detail und Proportion ausge- 
zeichnete Überschau, die von überlegener Gestaltungskraft und einem feinen 
Gefühl für die individuelle literarische Erscheinung zeugt. 

Auch die zweite große Geschichte der amerikanischen Literatur stellt eine 
Gemeinschaftsarbeit von vier Gelehrten dar, die Epochengeschichtsschreibung 
geleistet haben. Quinns Literature of the American People5® ist somit keine 
der LHUS entsprechende Synthese, hat aber dafür die Vorteile einer ein- 
heitlichen Sicht größerer Zeitabschnitte. Eine gewisse Gleichförmigkeit der 
Darstellung ist vor allem durch die starke Orientierung an der Sozialge- 
schichte erreicht worden. Darin liegt zwar die Gefahr, die Literatur als Do- 
kumentation zeitgeschichtlicher Gegebenheiten zu sehen, aber andererseits ist 
diese Blickrichtung, in der die Literatur in Abhängigkeit von den „opinions 
and desires of the people who have read and inspired it“ (V) erscheint, sehr 
wertvoll, wenn es um Fragen der Wirkungsgeschichte, der Geschmacks- 
geschichte oder der Beziehung der Literatur zu anderen Künsten geht. (Im 
Hinblick auf Parrington und die LHUS sind diese Dinge allerdings weniger 
originell, als das Vorwort meint). Unter den gegebenen Voraussetzungen 
wird das Ziel des Werkes — „an authentic and readable discussion of our 
literature ... [for] the mature student and the general reader“ (V) — wohl 
am besten von Clarence Gohdes erreicht, der das spätere neunzehnte Jahr- 
hundert übernommen hat. Kenneth Murdoc („he writes with the quiet au- 
thority and finality of expression which have made him a master“ [AL]) ist 
in seinem Abschnitt über die „Colonial and Revolutionary Period“ ähnlich 
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erfolgreich, wogegen Quinns „Establishment of National Literature“ durch 
erstaunliche Raumverteilung und eigenwillige Maßstäbe unausgeglichen wirkt. 
G. F. Whicher zwingt mit klarem Urteil eine erdrückende Tatsachenfülle 
(auch die anderen Beiträge sind überaus faktenreich) in sicher gemeisterte, 
wenn auch nicht immer plastisch herausgearbeitete Zusammenhänge. Eine 
kräftigere Linienführung hätte auch anderen Teilen des Werkes nicht ge- 
schadet; jetzt verfehlt manche gute Bemerkung dadurch ihre Wirkung. 

Mit The Confident Years ist 1952 das eindrucksvolle fünfbändige Werk 
zu Ende geführt worden, das Van Wyck Brooks nahezu zwei Jahrzehnte in 
Arbeit hatte5?. Diese Darstellung der amerikanischen Literatur zwischen Wa- 
shington Irving und Eugene O’Neill, deren Vorzüge, Eigenheiten und Schwä- 
chen von der Kritik bereits anläßlich früherer Bände ausführlich gekennzeich- 
net wurden, hat in Gesamtauffassung und Blickrichtung einen mehrfachen 
Wandel durchgemacht. Begonnen als „a literary history of the United States“ 
(Vorwort zu: The Flowering of New England), ist sie, was auch bereits an 
dem vorletzten Bande (The Times of Melville and Whitman, 1947) deutlich 
wurde, von Brooks als „a history of the writer in America“ abgeschlossen 
worden. Die breite, aber ungleiche Fundierung, die impressionistische Dar- 
stellungsweise, die persönliche Urteilsbildung, die Vorliebe für das Reiz- 
volle, Entlegene und Anekdotische sind jedoch konstant geblieben. Sie dürf- 
ten dem Werk jenen bleibenden Leserkreis sichern, der durch eine leichte, 

charmante Erzählweise angesprochen wird. Für die Fachwissenschaft ist das 
Werk jedoch schon seit dem ersten Teilband als das eines sympathischen und 
anregenden, aber im letzten nicht verbindlichen Außenseiters festgelegt. Im 
Anschluß an den letzten Band hat der Verfasser unter Mitwirkung des durch 
ähnliche Illustrationsarbeiten bekannten O. L. Bettmann einen kombinierten 
Text- und Bildband veröffentlicht5s, der unter Beibehaltung der ursprüng- 
lichen Konzeption ein Sechstel des gesamten Textbestandes enthält. Der Bild- 
teil umfaßt ungefähr fünfhundert gut ausgewählte, zum Teil seltene oder 
gänzlich unbekannte Abbildungen und versucht, getreu dem Leitsatz von 
Brooks, die Wechselbeziehungen zwischen dem amerikanischen Leben und 
der amerikanischen Literatur anschaulich zu vergegenwärtigen. Bei dem Ge- 
schick und dem Spürsinn des Illustrators ist es zu bedauern, daß der Band 
nicht einen ähnlich weitgesteckten Rahmen wie das — entfernt vergleichbare 
— Album of American History aufweist. 
_ Ebenfalls als Einzelleistung muß H. Lüdekes Geschichte? gewürdigt wer- 
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den, die seit W. Fischers Englischer Literatur der Vereinigten Staaten 
(1929) die erste großangelegte und wissenschaftlich begründete Überschau in 
deutscher Sprache ist. Aus günstigsten persönlichen Voraussetzungen entstan- 
den und durch gediegene Gegenstandskenntnis und hervorragende Darstel- 


lungsgabe ausgezeichnet, möchte die schr materialreihe Monographie bei . 


voller Aufmerksamkeit gegenüber dem englischen Erbteil dem Leser die 
amerikanische Literatur in ihrer Eigenart und Eigenständigkeit nahebringen. 
Wie es die spezifischen Entstehungsbedingungen nahelegen, wird die Lite- 
ratur auch von Lüdeke nicht von den allgemeinen geschichtlichen Voraus- 
setzungen abgelöst. In einer bewußt konservativen Einstellung, die sich in 
einer größtenteils herkömmlichen Akzentuierung von Perioden und Autoren 
ausspricht, und mit einer offenkundigen Wendung gegen ein nur formge- 
schichtliches Verständnis, wird auch dem Biographischen Aufmerksamkeit 
entgegengebracht, und in den Autorenporträts finden sich ebenso wie bei zahl- 
reichen vergleichenden Ausblicken und zusammenfassenden Wertungen man- 
che sehr glückliche Formulierungen, die die berechtigte Ansicht eines ameri- 
kanischen Kritikers mitbestimmt haben mögen: „... it is probably the best 
single volume in a foreign language about American literature which is cur- 
rently available“ (JEGP). 

Dieses Urteil findet sich durch eine Übersicht über weitere Gesamtdarstel- 
lungen schnell bestätigt. Schon C. Arnavons Histoire litteraire des Etats-Unis®®, 
die am ehesten zum Vergleich dienen kann, bleibt als Ganzes hinter Lüdekes 
Leistung zurück. Sie reicht zwar ebenfalls von den Anfängen bis zur unmittel- 
baren Gegenwart, aber ihre Horizonte sind weniger weit gesteckt. Vom fran- 
zösischen Standpunkt aus geschrieben und mit zahlreichen Verweisen auf die 
französische Literatur versehen, zeigt sie da und dort neue Gesichtspunkte 
auf, die bei einer Gesamtbewertung von Autoren Beachtung verdienen. Über- 
haupt hat der Verfasser, besonders für die neuere Zeit, eigene ästhetische 
Maßstäbe, die trotz gelegentlicher Fehlgriffe nicht uninteressant sind. Das 
Buch empfiehlt sich durch klaren, übersichtlihen Aufbau, prägnanten Stil 
und wohltuenden Verzicht auf vorgefaßte theoretische Konstruktion. 

Cunliffes Pelican-Bändchen, eine der wenigen Darstellungen der amerika- 
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nischen Literatur aus englischer Feder®t, ist im Gegensatz zu Arnavon nach 
„orthodoxen“ amerikanischen Maßstäben ausgerichtet und auf die beherr- 
schenden Figuren eingeschränkt. Bei allem Bemühen, von „innen“ her zu 
sehen, hat sich Cunliffe doch die Freiheit des eigenen Urteils gewahrt. Das 
wird an kritischen Akzenten deutlich, die sicher gesetzt werden und eine gute 
Sachkenntnis verraten. Selbst wenn die Vorliebe des Verfassers für die reali- 
stische Ära nicht überall geteilt wird, dürfte das Buch für Jahre einen festen 
Platz haben. Nur ungern würde man auch S. T. Williams’ Story of American 
Literature missen®®, einen ursprünglich als Einleitung zu einer Anthologie 
vorgesehenen Essay, der souverän die Hauptlinien der Entwicklung wie die 
markanten Autoren umreißt und sich trotz unvermeidbarer Abstriche zu 
einem gerundeten Bild zusammensclließt, wie es nur einem Meister des Fa- 
ches gelingen kann. 

Unter den Versuchen, dem deutschen Leser der ersten Nachkriegsjahre 
wenigstens ein bescheidenes Hilfsmittel zur ersten Orientierung über die 
transatlantische Literatur an die Hand zu geben, kann eine Einführung Er- 
wähnung finden, in der H. Stammler darzulegen versuchtss, „wie beschaffen 
der historische und soziale Hintergrund ist, vor dem die nordamerikanische 
Literatur erwuchs, was für geistige Kräfte ihrer Entfaltung Vorschub geleistet 
und welche Persönlichkeiten sie im Lauf ihrer Geschichte maßgeblich geför- 
dert und beeinflußt haben“ (7). Einem verwandten Ziel dient ein Grundriß 
des gleichen Verfassers“, der infolge einer Gliederung nach Stichworten mit 
knappsten Charakteristiken auskommen muß, aber für den Anfänger beson- 
ders wegen des Literaturverzeichnisses nicht ohne Wert ist. Seit dem Wieder- 
erscheinen der Amerikakunde sind indessen beide Bändchen durch den Bei- 
trag von H. Uhlig ersetzt worden®. Es gibt zur Zeit keine deutsche Übersicht, 
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die bei gleichem Umfang mehr leistete, wenn man eine erste Auskunft über 
die bedeutenden Autoren sucht. Natürlich muß manches (besonders über den 
background der amerikanischen Literatur), ungesagt bleiben. Doc die Um- 
sicht und Gewandtheit, mit der der Verfasser den Leser in ansprechender 
Form unterrichtet, verdient Anerkennung. 

Durch Neuauflagen sind eine Reihe von älteren Werken der amerikani- 
schen Literaturgeschichtsschreibung wieder zugänglich geworden, unter denen 
R. Blankenships American Literature as an Expression of the National 
Mind®s zu den bewährten Darstellungen in der Art Parringtons gehört, wäh- 
rend W. F. Taylors Story of American Letters noch heute vielen als beste 
einbändige Geschichte eines einzelnen Verfassers gilt”. Der wichtigste Neu- 
druck ist jedoch M. C. Tylers klassische Geschichte der amerikanischen Ko- 
lonialliteratur®, die H. M. Jones mit einem kurzen, die Bedeutung Tylers 
würdigenden Vorwort herausgegeben hat. 

Eingehender findet man die Stellung Tylers und anderer großer Pioniere 
in der Entwicklung der amerikanischen Literaturgeschichtsschreibung in einem 
Vorlesungszyklus analysiert, mit dem sich H. M. Jones die Aufgabe stellte, 
in einer Besinnung auf die Grundlagen der Disziplin The Theory of Ameri- 
can Literature darzulegen‘®. Art und Zielsetzung der Studie lassen sich am 
schnellsten durch einen Hinweis auf Welleks Rise of English Literary Hi- 
story (1941) verdeutlichen, denn es sind ähnliche Probleme, wenn auch für 
einen späteren Zeitraum, die hier zur Debatte stehen. Jones setzt mit John 
Neals American Writers (1824/5) ein und führt seine Darstellung bis an die 
Schwelle der LHUS; in klugen, manchmal leider etwas skizzenhaften Aus- 
führungen erstehen die komplexen und wechselvollen kulturhistorischen Zu- 
sammenhänge, von denen die literarhistorischen Bemühungen in den Ver- 
einigten Staaten abhängig gewesen sind. Das zentrale Anliegen, um das sie 
sich gruppieren lassen, erscheint in einer vorsichtig gefaßten Schlußformu- 
lierung: „The constant and characteristic element in American literary hi- 
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story has been the search for a formula rather than the solution of a meta- 
physical problem“ (175). Diese Suche dauert, wenn man das Problem mit den 
Augen des Verfassers sieht, in vieler Hinsicht noch an, und die Haltung, die 
aus der von Norman Foerster betreuten Reinterpretation of American Liter- 
ature (1928) spricht, scheint ihre Aktualität unter neuen Umständen nicht 
eingebüßt zu haben. Zumindest hinterläßt ein neues, von H. H. Clark edier- 
tes Symposion mit dem Titel Transitions in American Literary History? 
den Eindruck, daß die „Theorie“ der einzelnen Epochen und Perioden weiter 
verfeinert und präzisiert werden soll. Die Themenstellung reicht von „The 
Decline of Puritanism“ (Faust) über „The Late Eighteenth Century“ (Ho- 
ward), „Ihe Decline of Neoclassicism“ (Heiser), „The Rise of Romanticism“ 
(Orians) und „The Rise of Transcendentalism*“ (Kern) bis zu „The Decline 
of Romantic Idealism“ (Stovall) und „TheRise of Realism“ (Falk),so daß man 
bis zum Anbruch des zwanzigsten Jahrhunderts eine kontinuierliche Geschichte 
der Niedergänge, Tiefpunkte und Neuansätze vor sich hat. Alle Arbeiten 
sind wohl fundiert, erzielen teilweise bleibende Ergebnisse (Faust, Howard 
und Kern) und dürften sich als Forschungsgrundlage sehr anregend erweisen. 

In den thematischen Umkreis der beiden letzten Aufsätze gehören zwei 
aufeinander abgestimmte Werke, in denen G. C. Knight eine detaillierte 
Geschichte der amerikanischen Literatur zwischen 1890 und 1910 gegeben 
hat?1. Daß der Zeitraum zwischen 1890 und 1900 in vieler Hinsicht als ein 
Wendepunkt der literarischen Entwicklung in den Vereinigten Staaten zu 
gelten hat, ist nicht neu, aber der Verfasser zielt darauf ab, den Streit zwi- 
schen den letzten Vertretern der Romantik und den Verfechtern des neuen 
Realismus als einen Umbruch von weitester Auswirkung zu erweisen. „This 
struggle of the 1890’s made up a major part of our first literary warfare on 
a large protracted scale, ... no such engagement before or since equalled it 
in seriousness and length, and ... the decision in that contest was bound to 
have far-reaching consequences in the development of our literature and of 
our society“ (V). Diese These wird durch eine intensive Quellenforschung 
und die literarsoziologische Auswertung des reichen Materials so erhärtet, 
daß man höchstens in Einzelheiten, nicht aber im Gesamtbild von den Aus- 
führungen des Verfassers abweichen kann. Ähnliches gilt auch für die zweite 
Studie, deren Tenor und These sich bereits im Titel andeuten. Als Ganzes 
ist der Zeitraum von 1900 bis 1910 wenig beachtet worden, weil sich die Auf- 
merksamkeit vornehmlich einigen großen Autoren zugewandt hat, und so 
leistet die Synopse des Verfassers, die (unter Einbeziehung von charakteri- 
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stischen und aufschlußreichen zweit- und drittklassigen Autoren) von Win- 
ston Churchill über Theodore Roosevelt bis Henry Adams reicht, eine Art 
Pionierarbeit. Es wäre verfrüht, von dieser Dekadengeschichte Abschließen- 
des zu erwarten, aber niemand, der sich künftig mit diesem Komplex be- 
schäftigt, wird sie übergehen können. 

Ein Teilbereich dieses Zeitraumes, den man herkömmlich, aber nich: ganz 
zutreffend als Chicago Renaissance of American Letters bezeichnet, ist aus- 
führlich von D. Duffey dargestellt worden”?. „The continuous wave of lite- 
rary activity in Chicago, beginning in the last decade of the nineteenth cen- 
tury and continuing to the first two of the twentieth“ (6) wird dabei nach 
den beherrschenden Figuren der literarischen Szene in zwei Phasen unter- 
teilt, so daß die Arbeit mehr auf einzelne Autoren (wie Henry B. Fuller, 
Hamlin Garland, Sherwood Anderson und Carl Sandburg) als auf die Ge- 
samtbewegung abgestellt erscheint. Jedoch sind die Faktoren, die hier zu- 
sammengewirkt haben, gut in ihrer wechselseitigen Wirkung gesehen, und 
man erhält zum ersten Mal ein volles Bild von der Blüte des geistigen und 
literarischen Lebens im Chicago der Vorweltkriegszeit und von dessen Nie- 
dergang, der mit dem Auftreten einer neuen Generation zusammenfällt. 
Diese Lost Generation der Folgezeit ist von J. T. Aldridge als Folie für das 
Verständnis der „New Writers of the Forties“ benutzt worden?3. Allerdings 
ist diese Geschichte der jüngsten literarischen Vergangenheit — wenn man 
sie überhaupt so nennen kann — von geringem Erfolg gekrönt. Der Verfasser 
wird zu sehr von seinen eigenen Ansichten, seinen Vorlieben und Feind- 
schaften bestimmt, als daß er ein auch nur halbwegs verbindliches Bild ent- 
werfen könnte. 

Man zögert, unter die Epochengeschichten der amerikanischen Literatur 
eine Studie von H. Straumann über das zwanzigste Jahrhundert aufzuneh- 
men?%, weil hier eine gruppierende und wertende Betrachtungsweise an die 
Stelle der historischen tritt. Es handelt sich um eine „study in attitudes ... 
[which] attempts to describe the basic conceptions of life underlying the 
works of some of the outstanding writers of the century, and the values they 
believe in“ (11). Entsprechend dieser philosophisch-psychologischen Orien- 
tierung (sie setzt mit dem Pragmatismus und seinen literarischen Ausstrah- 
lungen ein) werden die Autoren im wesentlichen drei großen Kategorien 
zugeordnet („The Power of Reality“, „The Quest for Tradition“ und „Ihe 
Fate of Man“), an die sich gesonderte Abschnitte über die Lyrik und das 
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Drama anschließen. Das ohne biographische und ästhetische Komponenten 
entstehende pattern wirkt nicht in jeder Hinsicht befriedigend, und manche 
Umstellung wäre erwünscht. Aber es ist zumindest ein durchdachter, inter- 
essanter und oft auch überzeugender Versuch, für die letzten Jahrzehnte zu 
einem Ordnungsschema zu gelangen”. 

Aus der regionalen Literaturgeschichte der Vereinigten Staaten sind neben 
Duffey einige vorzügliche Arbeiten meist älterer Gelehrter zu nennen, die 
der historischen Aufgabenstellung mit streng konservativer Methodik be- 
gegnen. Perry Miller, dessen Arbeiten über die Kolonialperiode in unbe- 
strittenem Ansehen stehen, hat seine Geistesgeschichte des neuenglischen 
siebzehnten Jahrhunderts durch einen zweiten Band über das frühe acht- 
zehnte Jahrhundert ergänzt, der den gleichen Grundsätzen folgt?*. Wenn das 
Werk deswegen nicht im strengen Sinne als Literaturgeschichte gelten kann, 
muß es trotzdem hier Erwähnung finden. Das gilt auch für K. B. Murdocks 
Literature and Theology in Colonial New England", einen Versuch „to out- 
line the relation between the New England Puritans’ fundamental theological 
ideas and their literary theory and practice ... It is primarily an essay on 
some of the ways in which ardent supporters of a particular set of doctrines 
sought in an important historical period in literature to express them“ (VII). 

Eine literarhistorische Episode des neunzehnten Jahrhunderts ist von P. 
Miller in The Raven and the Whale aufgegriffen worden”: der Federkrieg 
der New Yorker Literaten zwischen 1840 und 1855. Die Kontroversen um 
eine neu zu schaffende Literatur, die damals den Marktplatz des literarischen 
Lebens mit immer neuem Lärm erfüllten, werden hier in so ansprechender 
und gefälliger Weise wieder heraufbeschworen, daß man beinahe die mühe- 
volle und exakte Arbeit vergißt, aus der dieses kaleidoskopische Bild her- 
vorgegangen ist. 

A Literary History of Southern California hat F. Walker vorgelegt’®. 


75 Walther Fischer, Hauptströmungen des modernen amerikanischen Schrifltums, 
Bremen (Friedrich Trüjen), 1948, 55 S. (Schriften der Wittheit zu Bremen, Reihe 
D, Band 17, Heft 4) gibt in Form von zwei Vorträgen einen Überblick über den 
modernen amerikanischen Roman und seine geistigen Grundlagen und das ameri- 
kanische Theater der Gegenwart. — Allan Angoff (ed.) American Writing Today: 
Its Independence and Vigor, New York (New York UP), 1957, XX, 433 S. ist die 
Buchform der TL$S-Sondernummer (1954) gleichen Titels. 

76 Perry Miller, The New England Mind: From Colony to Province, Cambridge, 
Mass. (Harvard UP), 1953 [XIII], 513 S. Rez.: Butterfield, American Quarterly, 
6, 1954, 84—6, Hornberger, AL, 27, 1955/6 115—7. Ein fast unveränderter Ab- 
druck von The New England Mind: The Seventeenth Century [1939] erschien 
1954 im gleichen Verlag. 

77 Kenneth B. Murdoc, Literature & Theology in Colonial New England, Cambridge, 
Mass. (Harvard UP), 1949, [XIII], 235 S: ih 

?8 Perry Miller, The Raven and the Whale: The War of Words and Wits in the Era 
of Poe and Melville, New York (Harcourt, Brace and Co.), 1956, VIII, 370 S. Rez.: 
Thorp, AL, 29, 1957/8, 97—8. i 

= Franklin Walker, A Literary History of Southern California, Berkeley und Los 
Angeles (California UP), 1950, [X], 282 S. (Chronicles of California). Rez.: Mar- 
chand, MLN, 67, 1952, 285—6; Smith, AL, 25, 1953/4, 119—21. 
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Obwohl die Studie — „a common-sense compromise between straight social 
history and single-minded concentration on belles-lettres* (AL) — solide 
gearbeitet ist, dürfte sie vom Gegenstand her ein viel geringeres Interesse 
beanspruchen als andere „sectional history“. Die größte Arbeit, die auf die- 
sem Gebiet seit langer Zeit geleistet würde, ist J. B. Hubbells monumentale 
Monographie The South in American Literature®. Gleichzeitig eine enzy- 
klopädische Geschichte der Südstaatenliteratur bis zum Ende des neunzehnten 
Jahrhunderts (mit einem Epilog über das zwanzigste) und eine Darstellung 
des Südens im Rahmen der amerikanischen Nationalliteratur, ist das Werk 
in vieler Hinsicht eine bahnbrechende Studie, der wir erste verläßliche In- 
formationen über zahlreiche weniger bekannte Südstaatenautoren verdanken. 
Den Erfordernissen des Gegenstandes angepaßt, steht die Biographie häufig 
im Mittelpunkt, wie überhaupt die Verfahrensweise der „old-line scholar- 
ship“ (AL) durchgängig vorherrscht. Es geht Hubbell mehr um die faktische 
Nachzeichnung der Entwicklungsstadien des literarischen Schaffens, die Re- 
zeption der Werke und den kulturellen und soziologischen Hintergrund als 
um Interpretation und literarästhetische Wertung. In der Urteilsbildung ist 
eine Sympathie pro domo unverkennbar, und besonders in den Abschnitten 
über Neuengland und den Süden kommt es leicht zu scharfen Auseinander- 
setzungen. Hier wird in Zukunft vielleicht dieser oder jener Akzent anders 
gesetzt werden. Aber das tut der Darstellung selbst, deren Vollständigkeit 
kaum wieder von einem einzelnen Verfasser erreicht werden dürfte, keinerlei 
Abbruc. Aufs Ganze gesehen, hat die zwanzigjährige Forschungsarbeit, die 
darin ihren Niederschlag findet, zwar nicht zu überraschenden Neuentdeckun- 
gen erstrangiger Werke geführt; doch unsere Kenntnis der Literatur des 
amerikanischen Südens hat innerhalb der zeitlichen Grenzen des Buches einen 
nahezu definitiven Stand erreicht. Das von Hubbell nicht mehr ausführlich 
behandelte zwanzigste Jahrhundert ist Gegenstand eines von L. D. Rubin 
und R. D. Jacobs herausgegebenen Symposions von 29 Essays unausgegliche- 
ner Qualität und Leistung$!. Wohl vermittelt der Band einen Eindruck von 
der Vielseitigkeit der Southern Renascence; aber es fehlen etwa Truman 
Capote und Tennessee Williams und mit ihnen vieles, was für diese ganze 
Literatur charakteristisch ist. Die mangelnde Geschlossenheit wird durch man- 
che verständnisvolle und anregende Beobachtung teilweise ausgeglichen, doch 
selbst wohlwollende Kritik wird darin nicht mehr als einen Ansatz sehen 
können, der eine Aufgabe für die Zukunft stellt. 


®° Jay B. Hubbell, The South in American Literature, Duke UP, 1954, [XXX], 987 S. 
Rez.: YWES, 35, 1954, 226; Stewart, New England Quarterly, 28, 1955, 113—6; 
Rubin, American Quarterly, 7, 1955, 186—91; Stovall, MLN, 70, 1955, 454—7; 
Jones, AL, 27, 1955/6, 128—81. Die Bibliographie des Werkes verdient besondere 
Erwähnung. — Howard Mumford Jones, The Literature of Virginia in the Seven- 
teenth Century (1946) war mir nicht zugänglich. 

#1 Louis D. Rubin und Robert D. Jacobs, Southern Renascence: The Literature of 
the Modern South, Baltimore (Johns Hopkins Press), 1953, XII, 450 S. Rez.: 
Thorp, AL, 26, 1954/5, 575—8. 
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RICHARD HUGHES - EIN MEISTER DER TRAGISCHEN IRONIE 


„Spielt Gott und die Natur nicht auch?“ (Hardenberg)! 


„Alle heiligen Spiele der Kunst sind nur ferne Nac- 
bildungen von dem unendlichen Spiele der Welt, dem 
ewig sich selbst bildenden Kunstwerk.“ (Friedr. Schlegel)? 


In Richard Hughes? ist der angelsächsischen Literatur ein Ironiker von Rang ge- 
schenkt worden. Sein bisheriges Werk umfaßt zwei Romane „The Innocent Voyage“, 
1929 (zuerst unter dem Titel „A High Wind in Jamaica“ veröffentlicht), „In Ha- 
zard“, 1938%; einen kleinen, z. Z. vergriffenen Gedichtband „Confessio Juvenis“; 
einen Band Kurzgeschichten „A Moment of Time“®, einige Schauspiele®; ferner das 
in der Nachfolge Lewis Carolls stehende Kinderbuch „The Spider’s Palace“. 


Hughes macht keinerlei Formexperimente, sondern folgt der großen eng- 
lischen Tradition der Romankunst: er erzählt mit überlegener Gegenständ- 
lichkeit und läßt die Dinge für sich selbst sprechen. Wie bei Thomas Mann 
besteht auch bei ihm ein Zusammenhang zwischen „Exaktheit und Ironie“, 
der sich als „Wille zum Genaunehmen und Ins-Detail-Gehen im ironischen 
Erzählstil“® auswirkt. 

Zugleich läßt Hughes stets die Geschehnisse sich im innern Erleben seiner 
Gestalten spiegeln, so daß vordergründige Handlung und Ablauf inner-seeli- 
scher Vorgänge eine Einheit bilden. Da die eigentliche Substanz der Er- 
zählung bei ihm stets im Seelischen liegt, erfährt die Wirklichkeit eine stän- 
dige Vertiefung. Er berichtet leidenschaftslos und ohne Pathos. Die Viel- 
schichtigkeit seiner Erzählhaltung läßt jenseits des realen Geschehens ge- 
heime Bezüge ahnen. Hughes’ Liebe zum kleinen Detail, verbunden mit 
seiner humoristisch-ironischen Betrachtungsweise, geben seinem sich durchweg 


1 Hardenberg, Aphorismus Nr. 1234 nach der von Ew. Wasmuth besorgten Ausgabe. 

2 Friedrich Schlegel, Kritische Schriften, Verl. Hanser 1957, S. 314. 

8 Richard Warren Hughes, geb. 19. 4. 1900 in Weybridge/Surrey. 

4 Als Vorläufer des Romans „The Innocent Voyage“ erschien das erste und in sich 
abgeschlossene Kapitel als Erzählung unter dem Titel „A High Wind in Jamaica“, 
den gleichen Titel trug zunächst auch der 1929 zuerst veröffentlichte Roman, später 
änderte der Autor den Titel um in „The Innocent Voyage“. Der Roman wurde zu 
einem Welterfolg. Er wird verlegt von Chatto and Windus. 

In den angelsächsischen Ländern liegt „The Innocent Voyage“ in vielen Ta- 
schenausgaben vor, u. a. Signet Books, Mod. Libr. Inc., Pelican, Penguin. 

Die deutsche Übersetzung „Sturmwind auf Jamaika“ erschien 1950 bei Suhr- 
kamp. Die Übertragung ist, im ganzen gesehen, vorzüglich; nur einige der ironi- 
schen Lichter werden übersehen. 

5 „In Hazard“ erschien bei Chatto and Windus, Taschenausgabe Penguin. Die deut- 
sche Übertragung erschien bei Suhrkamp, sie ist vorzüglich. 

6 Sämtlich bei Chatto and Windus. 

7 Bei Chatto and Windus erschienen; deutsche Ausgabe „Das Walfischheim“ Kleine 
Bibliothek Suhrkamp. 

8 Zitiert nach Beda Allemann, Ironie und Dichtung, Neske/Pfullingen 1956, S. 182. 
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auf dichterischer Ebene bewegenden Werk das besondere Gepräge. Tragik 
und Komik liegen hier nahe bei einander. Der Dichter hat souveränen Ab- 
stand von den Gestalten und Geschehnissen, er sieht sie im größeren Zu- 
sammenhang. Sein Humor ist verstehend, voller Weisheit und Güte. 

Die Ironie Hughes’ ist niemals spöttisch oder scharf, sie ist das, was Th. 
Mann eine „Ironie des Herzens, eine liebevolle Ironie“ nennt, die „voller 
Zärtlichkeit für das Kleine“® ist. Wir finden in seiner Ironie keine spieleri- 
schen Züge, sie ist auch niemals subjektiv — keine seiner Gestalten sieht die 
Dinge ironisch — es ist vielmehr jene tragische Ironie, die verhängnisvoll 
über den Menschen waltet. Solche schicksalhaft bedingte tragische Ironie 
entlarvt die Sinnlosigkeit der Zufälle, die es bewirken, daß Menschen unent- 
rinnbar von Daseinsgewalten ergriffen und in seelische Grenzsituationen 
gestellt werden, in denen sie anders handeln müssen, als sie selbst es wollen. 
Die tragische Ironie tritt dem Leser in der Inkongruenz des Geschehens ent- 
gegen, sie macht ihn zum Zeugen von Kausalitätsverkettungen, die den be- 
troffenen Gestalten selbst verhüllt bleiben. In „The Innocent Voyage“ 
erleben wir das Walten der tragischen Ironie als besonders grauenhaft und 
unheimlich, weil hier ein feinfühliges, liebenswertes Kind seiner Unentrinn- 
barkeit verfällt und durch instinkthaft geleitetes Tun eine Kette höchst 
folgenschwerer Ereignisse heraufbeschwört. 

„Ihe Innocent Voyage“ ist in seiner Problemstellung so außergewöhnlich, 
daß es gerechtfertigt erscheint, dies Werk besonders eingehend zu beleuchten 
und esin den Vordergrund der vorliegenden Betrachtung zu stellen. 

Der Titel hat symbolische Bedeutung, zugleich weist er hin auf die litera- 
rische Tradition, der Hughes hier verpflichtet ist, auf die „two contrary states 
of the human soul“, die das Thema von William Blakes „Songs of Innocence 
and Experience“ bilden. Es ist das Anliegen beider Dichter, zu zeigen, wie 
nur das noch ganz unbewußt lebende, dem Tierhaften nahestehende Klein- 
kind in der Harmonie der „Unschuld“ verbleibt, wie das Kind jedoch schon 
früh unter das Gesetz der verhängnisvollen Irrtümer des Lebens gestellt 
wird. Damit ist sein Verbleib im „Zustand der Unschuld“ nicht völlig auf- 
gehoben, aber die Einheit der inneren Harmonie ist unwiederbringlich ver- 
loren, das Kind ist fortan dem Kontrast von Gut und Böse unterworfen. Diese 
Gedankengänge Blakes sind Schlüssel zum Verständnis von Hughes’ „The 
Innocent Voyage“, denn der Roman ist tatsächlich eine Reise aus dem Zu- 
stand der Unschuld in den der „Erfahrung“, die den Kindheitszauber zer- 
bricht. 

Der Roman schildert Erlebnisse einer Gruppe von sieben Kindern, deren 
sinnlich-seelische Tatbestände bis in die feinsten Nuancen aufgespürt werden. 
Im Zusammenklang von menschlichem Erleben und den Urgewalten der Ele- 
mente ist der Roman dem Mythos verwandt, ja, man darf wohl sagen, er 
schafft einen Mythos des Kindes, wenn man den Begriff Mythos im weiten 
Sinn faßt als die symbolische Verdichtung allgemeiner Urerlebnisse. 


®? Thomas Mann, Die Kunst des Romans (1956) in Altes und Neues, S. 462, Lizenz- 
ausgabe des Aufbau Verlags, Berlin. 
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Diese Kinder, die zunächst in Jamaika im Dualismus zweier Welten auf- 
wachsen, sind dort ebenso stark verwurzelt in der Geborgenheit eines bri- 
tischen Elternhauses, das konventionelle Gebote und Tabus streng beachtet, 
wie sie andererseits in enger Berührung mit der von Mythen, Folkloristik 
und Aberglaube gesättigten Atmosphäre der Neger stehen. Beiden grund- 
verschiedenen Welten sind sie verhaftet, und doch gehören sie keiner ganz zu. 
Sie leben in einer eigenen Welt, die durch keine Brücke des Verstehens mit 
der der Erwachsenen verbunden ist. Sie haben ihren eigenen Rhythmus und 
verstehen einander, ohne daß es zwischen ihnen eines Wortes bedarf. 

Wir beobachten, wie rasch die Kinder frühere Erlebnisse vergessen, die 
dann für sie „the texture of a dream“annehmen; wie nur einzelne leuchtende 
kleine Eindrücke völlig belangloser Ereignisse haften bleiben, während das 
Wesentliche ins Vergessen hinabsinkt; wie überhaupt Wesentliches und Un- 
wesentliches nicht unterschieden werden; wie die einzelnen Phasen (der Auf- 
enthalt in Jamaika, die Segelschiffreise!®, die Weiterfahrt auf dem Pira- 
tenschiff, auf das die Kinder nur durch ein komisches Mißverständnis — 
eine von „life’s little ironies“ — verschlagen werden, die Rückkehr nach Eng- 
land) von den Kinder stets als selbstverständlich hingenommen werden; wie 
sogleich, wenn eine neue Phase beginnt, die alten Erinnerungen verblassen: 
„once more a phase of their lives was receding into past and crystallyzing 
into myth.“ 

Der 10jährigen Emily — der Hauptgestalt der Erzählung - wird eines Ta- 
ges ein starkes inneres Erlebnis zuteil: sie entdeckt die Identität ihrer 
Persönlichkeit. Eben hatte sie noch gespielt und sich in vage Träume- 
reien über Bienen und eine Feenkönigin vertieft, auf einmal kam ihr wie ein 
Blitzstrahl die Erleuchtung, daß sie „Emily“ sei. Nicht irgendein beliebiges 
Mädchen, sondern ein bestimmtes Wesen. Wie hatte sie nur 10 Jahre dahin- 
leben können, ohne das zu entdecken? Mit Staunen betrachtet sie ihre Haut, 
ihre Glieder, sieht mit Verblüffung, daß diese Glieder ihr gehorchen. Es ist 
eine ungeheuerliche Entdeckung, die sich verwirrend mit Gedanken über die 
Identität Gottes begegnet, über die sie alle möglichen Spekulationen anstellt, 
um alles im nächsten Augenblick wieder in irgendeinem Spiel abzustreifen. 
„Down with a rush fell the curtain on all Emily’s cogitations. In a second 
she was once more a happy little animal - any happy little animal.“ Zu- 
gleich ist Emily sich bewußt, daß sie diese Entdeckung für sich behalten muß. 
- Tagelang ist sie glücklich, aber dazwischen mischen sich Augenblicke un- 
bestimmter Gewissensängste: „she knew, at the bottom of her heart she 
knew, that one day some action of hers would rouse it (das Gewissen), 
something awful done would send it raging round her soul like a whirlwind. 
She might go weeks together in happy unconsciousness, ... but at the same 
time she knew ... in her innermost being, that she was damned.“ So quält 
sich das streng religiös erzogene, sensitive Kind mit Ahnungen späterer Schuld, 
die nur zu bald Gewißheit werden. In einem Augenblick panischer Angst 


10 Der Roman spielt um 1860. 
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sticht Emily blindlings mit dem Messer nach einem an sich völlig harmlosen, 
gefesselten Mann und tötet ihn. Sie schweigt unverbrüchlich über dies Er- 
lebnis und niemand vermutet in dem zarten Kind die Täterin. Schlagartig 
wandelt sich nun Emilys Wesen, sie wird fiebrig-übernervös; das sonst so 
stille, ganz nach innen gekehrte Kind fängt an fortgesetzt laut zu singen, zu 
schwätzen und zu lärmen um des Lärms willen, aus Furcht, man könne sonst 
ihre Gedanken erraten. Der früher verlachte Aberglaube der Neger an die 
„duppies“, die Spukgeister der Verstorbenen, erscheint ihr plötzlich in einem 
neuen, unheimlichen Licht. Auch das Bewußtsein ihrer Identität hat schlag- 
artig allen Glanz verloren, ist düster geworden, denn, sie ist ja „Emily, 
who had killed.“ Früher, im Zustand der „innocence“, war sie als ein Ge- 
schöpf der Natur unverwundbar gewesen, jetzt, als „Emily“, ist sie jeder 
Gefahr ausgesetzt. Zeitweise bemächtigt sich ihrer ein gewisser Fatalismus: 
„Some apalling Power had determined it: it was no good struggling against 
it.“ Damit ist sie wieder stundenlang ganz das phantasievolle Kind von einst, 
um immer wieder unvermittelt im Spiel, vom „terror“ gepackt, aus der Höhe 
des Glücks hinabzustürzen in dunkle unbestimmte Ängste. 

Die Erzählung gewährt auch in das innere Erleben der jüngeren Kinder, 
die naiv und verschlagen zugleich sind, tiefe Einblicke. Wir sehen, wie etwa 
die phantasievollen Seeräuber-Spiele mit ihren Schlachten ihnen später als 
echte Wirklichkeit erscheinen; und so geschieht es, daß am Schluß die Aus- 
sagen der jüngeren Geschwister — verstärkt durch die von den Erwachsenen 
völlig falsch gedeuteten Reaktionen Emilys — die an sich recht harmlosen 
„Seeräuber“, die den Kindern jede ihnen mögliche Pflege angedeihen lie- 
ßen und denen die Kinder im Grunde alle zugetan sind, des Mordes schul- 
dig erscheinen lassen. Die Kinder lügen nicht wissentlich, sie machen falsche 
und irreführende Aussagen, weil sich tatsächliches Geschehen, Tagträume 
und Spiele in ihrer Erinnerung vermischen. So zieht sich das Netz über den 
Unschuldigen immer fester zusammen und treibt sie der Dämonie des Unter- 
ganges entgegen. Die völlige Unmöglichkeit des Einzelnen, in die Tiefen 
einer anderen Seele zu blicken, dies Gesetz der seelischen Unzulänglichkeit, 
das ein wesenhafter Zug menschlichen Lebens ist, wird hier durch die Kluft 
zwischen der Denkweise Erwachsener und Kinder noch verschärft. 

Stellenweise versetzt sich der Autor ganz in die Seele einzelner Gestalten, 
insbesondere der kleinen Emily und gibt eine Summe ihres inneren Erlebens, 
dann wieder zeigt er sie nur von fern, gegen Schluß gibt er Emily gegenüber 
die Perspektive seiner Allwissenheit ganz auf und bekennt, niemand habe 
zu dieser Zeit gewußt, was in dem Kinde vorging. „What was in her mind 
now? I can no longer read Emily’s deeper thoughts, or handle their cords. 
Henceforth we must be content to surmise.“ Gerade dies verleiht dem Kinde 
rätselhaft dämonische Züge. Der Leser weiß, hier sind Tiefen, die niemand 
erloten kann. Dieser Eindruck wird noch verstärkt, als Emily in einer der 
letzten Szenen mit den Augen ihres Vaters gesehen wird, der, im Schatten 
ihres Schlafzimmers stehend, ungesehen von ihr, sie beobachtet und ahnt, 
daß sich in ihrem Innern eine Tragödie abspielt, zu der er keinen Zugang hat. 
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Ihm selbst ist es unerklärlich, warum ihm plötzlich vor dem Anblick seines 
Kindes schaudert. Er meint, es sei wohl ein Trick des Kerzenlichtes „that gave 
her face momentarily that inhuman, stony, basilisk look.“ Der Leser, als der 
Eingeweihte, besitzt sehr wohl den Schlüssel zum Verständnis dieser Emp- 
findungen. 

In einer scheinbar belanglosen, tatsächlich aber von tiefer Symbolik er- 
füllten Szene sehen wir Emily mit einem winzigen jungen Alligator spielen. 
Das Kind und das kleine Reptil mit seinen undurchdringlichen, steingleichen 
Augen starren einander large und unbewegt an. „If there had been an ob- 
server it might have given him a shiver to see them so — well, eye to eye like 
that.“ 

Hughes spekuliert nicht über Möglichkeiten der Kinderpsychologie, son- 
dern zeichnet höchst charakteristische Bilder des Verhaltens von Kindern in 
gewissen Situationen. Die Situationen, in die diese Kinder hineingestellt 
werden, sind außergewöhnliche, die Reaktion ist aber durchaus die echte 
Spontanreaktion von Kindern. Es ist das Spiel jener tragischen Zufälle, das 
die folgenschweren Konsequenzen ihrer kindlichen Reaktionen auslöst. 

Emilys Gegenspieler, Jonsen, der Piratenkapitän, wird anfangs sehr pla- 

stisch mit den treffsicheren Strichen eines Karikaturisten gezeichnet mit sei- 
nem „sad silly face“, „bulky yet so ill proportioned one got no impression 
of power“, mit seinem spärlichen, pomadisierten Haar, das in Strähnen über 
die Glatze gelegt wurde, mit seinen absatzlosen Pantoffeln gigantischen Aus- 
maßes, die er immer wieder verliert und derentwegen er „flop-flop“ über 
Deck schlürfen muß. Ein gutmütiger etwas spießbürgerlicher Riese, dessen 
ständige Sehnsucht nach dem Kachelofen seiner Lübecker Kinderheimat in 
ihrer Inkongruenz den komischen Kontrast zu seinem Piratendasein bildet. 
Jonsen möchte sich zur Ruhe setzen und wagt doch nicht, sich auch nur in Ge- 
danken vorzunehmen, dies solle seine „letzte Reise“ sein; er weiß: „Ihe sea 
has an ironic way of interpreting it in her own fashion.“ Nun, die See for- 
dert sein Leben nicht, aber die Ironie des Schicksals hat ihm ein viel schlim- 
meres Ende - den Tod am Galgen — bestimmt und ihm so den geheimen 
Wunsch nad der „letzten Fahrt“ in furchtbarer Weise erfüllt. 
Gegen Schluß der Erzählung wird Jonsen nur noch schemenhaft gesehen, 
denn jetzt ist er nur noch passiver Teil der tragischen Handlung. Während 
der Gerichtsverhandlung sehen wir ihn nur durch Emilys Augen und nur 
für einen flüchtigen Augenblick: Wieviel dünner ist er geworden, seit sie ihn 
zuletzt sah. „The terrible look on Jonsen’s face as his eyes met hers, what 
was it that it reminded her of?“ - Auch hier zeigt sich des Autors Kunst der 
sparsamen Schilderung, die die Geschehnisse durch kleine Andeutungen ins 
Irrationale erhebt. 

Das Ende des Romans gewährt noch einmal eine ironische Enthüllung des 
Spiels zwischen Sein und Schein mit seiner verborgenen Tragik; wir sehen 
Emily, die soeben in eine Internatsschule aufgenommen wurde, im Kreise 
ihrer fröhlichen kleinen Gefährtinnen. „Looking at that gentle happy throng 
of clean innocent faces and soft graceful limbs, listening to the ceaseless, 
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artless babble of chatter rising, perhaps God could have picked from among 
them which was Emily: but I am sure that I could not.“ 

Im Verlauf der Erzählung richtet der Dichter gelegentlich kleine ironische 
Randbemerkungen ad spectatores, so fügt er etwa einer kritischen Situation, 
die dennoch einen unerwartet guten Ausgang nimmt, hinzu: „I shudder to 
think what might have happened to him.“ Durch solche Zwischenbemerkun- 
gen erhöht er zugleich die Glaubwürdigkeit der objektiven Berichtsform. 

Hughes’ Metaphern und Vergleiche sind fast immer ironisch oder 
humoristisch. Ihre Komik besitzt Treffsicherheit. Oft ist dieser Humor liebens- 
würdig-scherzhaft, etwa wenn Hughes die kleine Laura einer Kaulquappe 
vergleicht und dann hinzufügt: „babies of course are not human - they are 
animals and have a very ancient and ramified culture, as cats have, and 
fishes and even snakes: ... but much more complicated and vivid, since ba- 
bies are, after all, one of the most developed species of the lower verte- 
brates.* Abschließend fügt er diesen Betrachtungen hinzu, daß der Erwach- 
sene einem Baby ebenso staunend und fremd gegenüberstehe, wie er etwa 
einem Tintenfisch unter Wasser ins Auge schaue. Niemand könne das Innen- 
leben eines Kleinkindes schildern, „where the child-mind lived in the midst 
of the familiar relics of the baby mind, like a Fascist in Rome.“ 

Zeitweise sind die Vergleiche von hintergründigem Humor und kenn- 
zeichnen die nahen Wechselbeziehungen zwischen dieser Komik und echter 
Tragik. So heißt es vom Gerichtshof, dies sei ein höchst merkwürdiger Platz, 
dem sowohl Eindrucksfähigkeit, wie Symbolismus der Architektur mangle. 
„A robed judge in court looks like a catholic Bishop would, if he were to 
celebrate mass in some municipal bath-house. There is nothing to make us 
aware that here the Real Presence is: the presence of Death.“ 

Solche von ironischen Lichtern umspielten Bilder deuten auf die Inkongruenz 
zwischen Sein und Schein hin, sie machen die geheime Bedeutung der Dinge 
sichtbar. 

Humorvoll-ironisch ist auch die Charakterdarstellung, die aus vielen klei- 
nen Einzelansichten entwickelt wird, die sich erst nach und nach zu einem 
Mosaik zusammenfügen. Oft sind es kurze ironische Glossen, die die Gestalt 
in ihrer Einmaligkeit und Besonderheit zeigen, etwa wenn von dem ein wenig 
weltfremden Vater der Kinder gesagt wird, er besitze „every accomplishment, 
except two: that of primo-geniture, and that of making a living. Either 
would have provided for them.“ Mit scherzhafter Ironie heißt es von der 
Jüngsten der Kinder, einem etwas zwerghaften Wesen mit großem Kopf 
und zurückweichendem Kinn: „the Procreative Spirit was getting a little 
hysterical by the time it reached her. A silver-age conception ... deci- 
dedly.“ 

Bei der Charakterisierung der Kinder zeigt sich zugleich neben dem In- 
dividuellen das Symptomatische. 

Die über dem Geschehen liegende Tragik wirkt niemals bedrückend, denn 
sie wird aufgelockert durch die versöhnende Kraft des Humors. Er bewährt 
sich u. a. in köstlichen Tierszenen, die uns die Kinder in ihrem Zusammen- 
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leben mit dem Schiffsaffen und zwei Schweinen auf dem Piratenschiff zei- 
gen. Hughes erweist sich hier als ein Tierkenner und -liebhaber, der selbst 
so geringgeachteten Geschöpfen, wie Schweinen, durchaus individuelle Züge 
zu verleihen vermag. Zuweilen transponiert er diese Tiere in eine höhere 
Ebene und zeigt sie unter menschlichen Aspekten; so heißt es von dem herrsch- 
süchtigen weißen Schwein, als der Affe ihm eine Banane stiehlt: „it was not 
entirely inhuman, that pig“; ja, man halte kaum für möglich „that the im- 
mobile mask of a pig could wear such a look of astonishment, such dismay, 
such piteous injury.“ 

Zahlreiche farcenhafte Szenen von unwiderstehlicher Komik sind in die 
Erzählung eingestreut, sie lockern den Ernst des Geschehens und erfüllen 
die gleiche Funktion wie komische Episoden im Verlauf eines Trauerspiels. 
Schließlich sei noch einer der grausamen Scherze des Zufalls berichtet, der 
sich gleich zu Beginn der Erzählung in Jamaika ereignet: Sam, ein alter Ne- 
ger, hat — nicht ohne Bedenken — am Sonntag ein Taschentuc gestohlen. Als 
kurz darauf ein schweres Gewitter losbricht, sieht er darin eine Strafe des 
Himmels, stürzt ins Haus und wirft wütend das Tuch auf den Tisch, sehr zur 
Verblüffung der Erwachsenen; die Kinder dagegen, die den Diebstahl be- 
obachtet hatten, verstehen Sam recht gut: „Stealing was bad enough anyway: 
but on a Sunday!“ - Wenige Augenblicke später geht Sams Hütte, vom Blitz 
getroffen, in Flammen auf, der alte Neger starrt empört ob solcher Unge- 
rechtigkeit Gottes nach oben und bewirft den Himmel mit Steinen, „I gib it 
, back, didn’t I? I gib de nasty t'ing back!“ Da zuckt ein neuer Blitzstrahl auf 
und Sam stürzt tödlich getroffen zu Boden. Auch in solchen kleinen Episoden 
zeigt sich das unheimliche Spiel der Mächte des Zufalls. 

Hughes’ zweiter Roman, „/n Hazard“, wurde von der Kritik mit Recht an 
die Seite von Conrads „Typhoon“ gestellt. Es ist ein Seeroman und darüber 
hinaus ein Roman der menschlichen Bewährung. Die Erzählung spielt an der 
zentralamerikanischen Küste und schildert den einwöchigen furchtbaren 
Kampf eines Frachtdampfers mit der Übermacht eines Orkans. Auch hier 
zeigt Hughes sich als unbeirrbarer Beobachter des Lebens, der die Gescheh- 
nisse mit minutiöser Exaktheit, ja, mit einer zeitweilig fast ans Unheimliche 
grenzenden Gegenständlichkeit beschreibt. Die einzelnen Gestalten werden 
wiederum durch sparsam geschilderte Gesten ungeheuer lebendig gemacht. 
Der paradoxe Trug von Sein und Schein offenbart sich auch hier, so wirkt 
der Kapitän zunächst recht unbedeutend; Mr. Rabb, ein überzähliger Of- 
fizier, dagegen scheint unter allen Offizieren der vertrauenswürdigste zu sein. 
Diesen Eindruck gewinnt der Leser, und auch die jungen Nachwuchsoffiziere 
an Bord schauen mit einer gewissen Verehrung zu Rabb auf. Als dann die 
Natur entfesselt ist und ihr infernalisches Spiel mit dem ohnmächtigen Schiff 
beginnt, zeigt sich, daß es nur der überlegenen Ruhe und Besonnenheit des 
Kapitäns zu danken ist, daß der scheinbar sichere Untergang vermieden wird, 
während der so zuverlässig scheinende Mr. Rabb der einzige Offizier an Bord 
ist, der sich ausgesprochen feige verhält und sich, wo immer er es vermag, 
dem Einsatz entzieht. - Vielleicht wäre er zeitlebens unter normalen Ver- 
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hältnissen ein gewissenhafter, tüchtiger Beamter gewesen, aber das Schick- 
sal stellte ihn vor eine Bewährungsprobe, der er nicht gewachsen war. — Als 
die Elemente sich beruhigt haben und das schwer beschädigte Schiff ins 
Schlepptau eines Rettungsdampfers genommen wird, wiederholt sich der 
frühere Eindruck. Auch der Kapitän des Rettungsschiffes ist von Rabbs Aus- 
geglichenheit beeindruckt: Rabb „showed least signs of wear and tear.“ Die 
Schilderungen der einzelnen Phasen des Kampfes mit einer entfesselten Na- 
tur sind von großer Eindringlichkeit und Kraft, aber auch sie sind frei von 
jedem Pathos. Mit der gleichen Selbstverständlichkeit, mit der hier der Ein- 
zelne seine Pflicht tut - auch nachdem tage- und nächtelang Schlaf und Essen 
fehlen - wird das Geschehen selbst schlicht als Tatsachenbericht aufgerollt 
und wirkt darum nur um so stärker. In die Ereignisse sind Rückblicke auf 
frühere Entwicklungsphasen einzelner Gestalten eingeblendet. So wird vor 
allem an dem jungen Nachwuchsoffizier Dick Watchett eine Metamorphose 
sichtbar. Eine Metapher charakterisiert treffend die Verwandlung Dicks, der 
durch die Ereignisse zum Manne geworden ist: „it was as if Dick’s voice had 
broken now. He had some fine new manly notes. But the old top notes were 
gone.“ Wir spüren, wie dieser Übergang in das reife Mannestum Gewinn 
und Verlust zugleich bedeutet, denn was an Charakterfestigkeit gewonnen 
wurde, das wird ausgeglichen durch den Verlust der zarten Sensibilität des 
Jünglings, der noch auf feinste Schwingungen reagieren konnte. 

Noch ein anderes, sehr wesensverschiedenes Lebensschicksal wird in allen 
Entwicklungsphasen eingeblendet: das eines jungen Chinesen. Wir erleben 
charakteristische Szenen, die ihn in verschiedenen Epochen zeigen, und wir 
sind Zeugen der schicksalhaften Ironie, die schließlich jene Zufälle auslöst, 
die ihn der Vernichtung entgegentreiben. 

Ironie des Schicksals ist es auch, die den alten Maschineningenieur Mac- 
Donald verfolgt. Er haßt die See und möchte sich nach dieser schrecklichen 
Fahrt ins Privatleben zurückziehen. Wie glücklich ist er, als der Orkan vor- 
über ist, daß er nun sicher sein darf, diesmal nicht ein Opfer des Meeres 
geworden zu sein. Da schläft er vor Übermüdung an der Reling ein, stürzt 
rücklings ins Meer und ertrinkt. 

Blinde Zufälle eines ironischen Spiels der Natur sind es auch, die dem 
Einen Rettung, dem Anderen Untergang bringen. Als das Schiff sich im 
Schlepptau befindet, erfährt der Kapitän, daß die gleiche Flutwelle unge- 
heuren Ausmaßes, die sein nahezu zerstörtes Schiff sicher über die Klippen 
hinwegtrug, die andernfalls tödlich gewesen wären, Santa Lucia in Kuba 
hinwegspülte und zweitausend Menschen ertränkte. 

Schon zuvor, während des Unwetters, hatte der Kapitän fasziniert der Pa- 
radoxie von Geschehen und Wirkung zugeschaut und mußte erfahren, wie 
hier jedes Unheil zugleich sein Gutes brachte. Wäre z. B. der Schornstein nicht 
hinweggerissen worden, so wäre das Schiff wohl unfehlbar gekentert. Seine 
klugen Berechnungen und Überlegungen werden ständig vom ironischen 
Spiel der Naturkräfte durchkreuzt: „He had already seen with horror, how 
each attempt they made to save themselves only invented a new danger. 
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Now it appeared ... that up till now it was their worst disasters which had 
saved them.“ 

Die Tragik des Nicht-Verstehen-Könnens zwischen Mensch und Mensch, 
die wir in „The Innocent Voyage“ erlebten, zeigt sich in anderer Form auch 
hier. Während sich dort die Unmöglichkeit erwies, eine Brücke des Ver- 
stehens zwischen der Welt des Kindes und der der Erwachsenen zu schlagen, 
gilt hier das gleiche für die Welt der Weißen und die der an Bord befind- 
lichen Chinesen. Wer von den Offizieren weiß, ob der als „Bandit“ gemeldete, 
verdächtige Chinese tatsächlich je Grausamkeiten beging. „Perhaps he had. 
You can’t tell by an Oriental’s face whether he is wicked or not.“ Die Zwie- 
lichtigkeit und Doppelbödigkeit der Ironie, die sich in solcher Unzulänglich- 
keit menschlichen Verstehens offenbart, zeigt sich in dieser Episode wiederum 
deutlich, denn der Autor und mit ihm der Leser wissen sehr wohl um die 
Unschuld des Mannes. — Schon zuvor konnten wir ähnliches beobachten: als 
ein Chinese seinen fasziniert und mit glänzenden Augen lauschenden Lands- 
leuten eine Anekdote nach der anderen erzählt, sind die englischen Offiziere 
und Ingenieure überzeugt davon, daß der Chinese seine Kameraden zur Meu- 
terei aufstachelt. 

So zeigen sich trotz völlig verschiedener Themenstellung und Handlung 
mancherlei verwandte Züge zwischen beiden Romanen. Auch in „In Hazard“ 
richtet der Autor gelegentlich persönlich scherzhafte Randbemerkungen an 
den Leser. Er weist etwa, als die Erregung der tief beunruhigten Chinesen 
_ durch das Versprechen eines „bonus“ gedämpft wird, ironisch auf die Rela- 
tivität der Begriffe hin: „Two dollars a cataclysm: it was ample justice.“ 

Auch die Bildsprache ist hier ebenso humorvoll und treffsicher, wie sie es 
in „The Innocent Voyage“ war; so erwähnt Hughes z. B., daß hier, wie auf 
jedem Schiff, Deckoffiziere und Maschineningenieure völlig getrennte Grup- 
pen bilden, die sich so wenig um ihre gegenseitigen Pflichten kümmern, „as 
a man’s stomach is careless on what errand his legs are bound.“ 

In beiden Romanen begegnen uns weder Schurken noch dämonische Ge- 
stalten. Die Personen sind sehr objektiv gesehen, ihre Schwächen werden 
deutlich sichtbar gemacht, aber alle sind mit Sympathie gezeichnet. Der Autor 
selbst tritt nur gelegentlich aus dem Hintergrund hervor, aber er ist dennoch 
allgegenwärtig. Er weiß um die Geheimnisse im Innern der Menschen und 
erschließt sie seinen Lesern. 


Um den Überblick über Hughes’ Schaffen abzurunden, seien nun noch 
Streiflichter auf zwei der Schauspiele geworfen, denn auch in ihnen finden 
die für Hughes charakteristischen Züge ihren Ausdruck. 

Der Einakter „The Man Born To Be Hanged“ ist ein spannungsgeladenes, 
fast etwas makabres Spiel, in dem wiederum die Ironie des zufallhaften 
Schicksals ihre grausamen Scherze mit den Menschen treibt. Der Titelheld - 
ein „Held“ im negativen Sinne — „acts by inaction“. Während des ganzen 
Spiels schläft er den dumpfen Schlaf eines Betrunkenen. Seine Augenbrauen 
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sind über der Nase zusammengewachsen, deshalb prophezeit einer seiner 
Gefährten, der gleich ihm in einer stürmischen Nacht Zuflucht vor der Un- 
bill der Landstraße in einer zerfallenen Hütte suchte, diesem Mann den Tod 
durch den Galgen. - Der Betrunkene ahnt während des ganzen Stückes nichts 
von den mannigfachen Gefahren, denen er ausgesetzt ist und die sich am 
Ende immer drohender zusammenballen. 

Auf der Bühne selbst ereignet sich lediglich die Schlußszene eines kurzen 
spannungsgeladenen Eifersuchtsdramas, dessen wesentliche Vorgänge in der 
Vorgeschichte liegen. Sie spielen sich nur vor dem inneren Auge des Hörers 
ab, trotzdem sind diese Geschehnisse keineswegs bloße „Berichte“, sondern 
entfalten sich in der Phantasie der Hörer mit höchst lebendiger Kraft. Auch 
hier erweist sich Hughes als ein Meister der Erzählkunst, denn diese Bilder 
stehen dem Geschauten an Intensität nicht nach. 

Die Ironie des Schicksals will es, daß Nell, die weibliche Hauptgestalt des 
Spiels, sich tötet, weil sie glaubt, sie habe ihren Geliebten erschossen. Tat- 
sächlich hatte dieser sich nur totgestellt, um ihr „eine Lehre zu erteilen“. 
Zuletzt bleibt der Betrunkene, dem man den Revolver zur Seite gelegt hat, 
allein mit der Leiche der Frau zurück. Das abergläubisch vorausgesehene 
Verhängnis scheint ihm nun unausweichlich zu drohen, und der Leser ahnt, 
daß er - wie zuvor Nell — das nächste Opfer jener Zufallsmächte sein wird, 
die ihr Spiel mit den Menschen treiben. 

Der Dreiakter „A Comedy of Good and Evil“ steht im Zeichen metaphy- 
sischen Humors. Mit leiser Ironie fügte Hughes dem Spiel als Untertitel ein 
Laotse-Zitat hinzu: „for one must always be careful of distinctions.“ Tat- 
sächlich geht es dem Dichter hier wohl vor allem darum, zu zeigen, wie dicht 
die „two contrary states of the mind“ —- Gut und Böse — oder, in der Sprache 
Blakes ausgedrückt, „experience and innocence“ beieinander liegen können. 

Die Hauptgestalt, ein wallisischer Geistlicher von wahrhaft franziskani- 
scher Demut, Armut und Herzensgüte spricht schon in den Monologen seines 
ersten Auftretens von der Schwierigkeit, herauszufinden, was „das Gute“ sei, 
das man tun solle: „There are times when I say to my soul: ‚Life is simple: 
do that which is right‘. Then my soul answers within me: what ist Right? — 
How shall I answer my soul?“ — Minnie, seine Frau (von der es im Personen- 
verzeichnis scherzhaft heißt: „she thinks as a grasshopper jumps“), hat es 
leichter, sie gehört zu jenen einfältig-frommen Geschöpfen, denen alles un- 
kompliziert erscheint und die intuitiv den rechten Weg finden. 

Das hintergründig-ernste und zugleich von paradoxem Humor erfüllte 
Stück stellt den Kampf der guten und bösen Mächte um „den Menschen“ dar, 
jedoch nicht in der Art der morality plays. 

Die Vertreter des himmlischen und höllischen Reiches treten auch hier per- 
sönlich auf; paradoxerweise ist der guardian angel des Ptarrers als schmutz- 
starrender zerlumpter Fischhändler verkleidet, während des Pfarrers „other 
sponsor“, sein guardian devil die Gestalt eines zarten, blonden, engelhaft 
unschuldig aussehenden Kindes hat. 

Der Pfarrer und seine Frau haben diesem Kinde Obdach und Pflege ge- 
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währt und ihr letztes Brot mit ihm geteilt. Sie erkennen bald, daß das lieb- 
liche Geschöpf ihnen nicht, wie sie meinten, von Gott gesandt wurde, denn 
ein leichter Schwefelgeruch ist in seiner Umgebung deutlich wahrnehmbar, 
und jede Berührung des Kindes mit Bibel und Kreuz ruft bei ihm schlimme 
Brandwunden hervor. 

Das Teufelskind versucht, dem Pfarrer Gut und Böse in seiner Perspek- 
tive zu zeigen und ihn zu überzeugen, wie schwierig seine, des Kindes, Mis- 
sion sei: „It's that that makes the fight so glorious, a few weak defenceless 
fiends fighting against all the battalions of Heaven!“ Als der Pfarrer im Ver- 
lauf eines theologischen Disputs entsetzt ausruft: „You would have me betray 
my cause?“ antwortet es geschickt: „no, no, not betray your cause, only rea- 
lize what your true cause is.“ Die Versuchungen prallen an der Integrität 
des Pfarrers ab, aber die Argumente lassen ihn erkennen, daß das, was er 
bisher als „a mere negative“ ansah, zumindest „the illusion of a positive“ 
darstelle. Erst dadurch wird ihm klar, warum die Konzeption des Bösen so 
viel Macht in der Welt haben kann. 

Die Erkenntnis, eine kleine Vertreterin der Hölle zu beherbergen, bringt 
den Pfarrer in schwere Gewissenskonflikte, die er mit der Überlegung ab- 
schließt: der Christ muß seine Feinde lieben und ihnen Gutes tun, das Kind 
ist Gottes Feind und damit auch sein Feind: ergo erweisen die Pfarrersleute 
ihm nur Güte und Freundlichkeiten. 

Das kleine, so liebenswürdig auftretende Teufelskind erwidert das Gute 
durch eine etwas zweifelhafte Gabe, indem es über Nacht ein Wunder an der 
Pfarrersfrau bewirkt: ihr war in der Kindheit ein Bein amputiert worden, 
nun wacht sie plötzlich morgens mit einem neuen „natürlichen“ Bein auf. 
Allerdings verleugnet dieses seine Herkunft nicht ganz, es entzieht sich oft 
den Absichten seiner Besitzerin und „exhibits a distinct and slightly improper 
personality of its own.“ Dies tänzelnde kokette Bein steht in komischem Kon- 
trast zu seiner Besitzerin und bringt sie in mancherlei kritische Situationen. 

In einer hintergründig-paradoxen Schlußszene macht Hughes die coinci- 
dentia oppositorum deutlich sichtbar und zeigt, wie Gut und Böse letztlich 
eines sein können. Wir sehen die beiden Vertreter der höheren Ordnungen — 
den guardian angel und guardian devil - im Disput um die Seele des soeben 
verstorbenen Pfarrers. 

Paradoxie ist nach Friedrich Schlegel die „conditio sine qua non aller 
Ironie“, und so wird denn auch hier alles ironisch-paradox gesehen. Gut und 
Böse erscheinen in der spielerischen Inversion der Begriffe, die den Wider- 
streit des Bedingten und Unbedingten spiegelt. So erscheint der Pfarrer sei- 
nem etwas pharisäischen guardian angel - der freilich nur eine niederste In- 
stanz der höheren Mächte darstellt — als verworfen, denn nach dem Buch- 
staben des Gesetzes machte er sich schuldig, weil er wissentlich einen Ver- 
treter der Hölle beherbergte. Streng rechtet der guardian angel mit seinem 
Opponenten: „Surely you do not fall into the vulgar error of imagining I 
am here to administer justice? What is justice? At best it is personal pre- 
ference: while the majesty of immutable law is a vast impersonal machine, 
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blind to all considerations, but its own mechanical ends, oblivious of distinc- 
tions between saint and sinner.“ 

Nach einer höheren Ordnung ist der Pfarrer nicht schuldig, und es erhöht 
den Reiz des ironischen Spiels, daß es ausgerechnet der Vertreter der unteren 
Bereiche ist, der einsieht, daß dieser Mann in der Hölle fehl am Platze sein 
würde. Da der Schutzengel dem Teufel die Seele überließ, um damit nach 
Belieben zu schalten, geleitet der kleine guardian devil sie - wider seine 
Vernunft und wider die ihm erteilten Vorschriften — einem inneren Zwang 
gehorchend — nach oben, so schwer es ihm ankommt; aber er ist angesichts 
der franziskanischen Demut und der seelischen Integrität seines Schutzbefoh- 
lenen machtlos. „I know it’s only a lower part of myself which tempts me 
to be good! I know I ought to fight against it!“ 

Alles ist hier paradox-ironisches Spiel, alles gewährt Ausblicke auf das 
Unausgesprochene, das eigentlich Gemeinte, das hinter den vordergründigen 
Verstellungen deutlich hervorleuchtet. 

Auf den liebenswürdig-heiteren Märchenband „The Spider’s Palace“ kann 
hier nicht näher eingegangen werden, er ist eine echte Fortführung der Tra- 
dition der Nonsense-Dichtung und entrückt den Leser in die Bereiche einer 
verabsolutierten Welt spielerischer Phantasie, in der nichts unmöglich ist. 
Hughes zeigt hier, daß er nicht nur ein Meister jenes an Tragik grenzenden 
Humors ist, der sich in seinen Romanen und Schauspielen offenbarte, sondern 
auch die Skala der Komik bis hin zu Spiel und Scherz beherrscht. 

Blicken wir noch einmal auf Hughes’ Schaffen zurück, so ließe sich abschlie- 
ßend sagen, daß in seinen Romanen und Schauspielen die Fülle abenteuer- 
lichen Geschehens nur äußerer Rahmen ist, weil alles Wirkliche in ein see- 
lisches Fluidum getaucht und dadurch verinnerlicht und sublimiert wurde. 
Wir begegnen gewissen Grunderfahrungen des Dichters in stets veränderter 
thematischer Behandlung immer erneut: der Tragik des Nicht-Verstehen- 
Könnens von Mensch zu Mensch - dem grausamen Spiel der Zufallsmächte 
mit dem Einzelnen - den von Blake inspirierten Gedankengängen des Dualis- 
mus von Gut und Böse - der Paradoxie von Sein und Schein. 

Hughes ist ein Erzähler von hohem Rang, in dem das „Homerische“ stark 
ausgeprägt ist. Vieles, das zunächst nur belanglose Nebenepisode zu sein 
scheint, erweist sich später als schicksalsschwer. Der Autor erschließt neue 
Aspekte und läßt die geheime Bedeutung der hinter der vordergründigen 
Handlung verborgenen Geschehnisse ahnen. Seiner tragischen Ironie ist 
jeder Spott fern, denn Ironie ist bei ihm Ausdruck des Leidens an der 
Unvollkommenheit der Welt. Er betrachtet illusionslos und doch zugleich 
wehmutsvoll die Menschen, die durch unheilvolle Umstände in Irrtümer und 
Schuld verstrickt werden. 

Der tragische Konflikt löst sich nicht in einer Konsonanz und doch zeigt 
sein Werk keine düstere, sondern eine durchaus versöhnliche Note. 


KLEINE BEITRÄGE 


Etymologien 


Triezen, „quälen, foppen, sekkieren“ hat als Grundbedeutung „mittels einer 
Winde heben“; vgl. nl. trijsen, das nur in letzterem Sinn verwendet wird. InKlu ge, 
Etym. Wb!$ wird darauf hingewiesen, daß „einen aufziehen“ denselben Be- 
deutungsübergang aufweist; ursprünglich wurden Matrosen zur Strafe wohl an die 
Rahe hınaufgehißt um sie dann herunterfallen zu lassen. Eine Etymologie für triezen 
fehlt. Da nl. trijsen nur vom Heben schwerer Lasten gesagt wird, möchte ich ver- 
muten, daß das Wort — ähnlich wie zurren, nl. sjorren — eine schallnachahmende 
Bildung ist, die vom Knirschen der Taue beim Winden ausgeht. 

Auch Änirps,dasnac Kluge „jeder glaubhaften Anknüpfung trotzt“ ist vielleicht 
als lautmalendes Wort aufzufassen. Nebenformen sind dial. Knorps und Chnürbis; 
vermutlich ist Knürbes als Grundform anzusetzen. Es scheint mir danach eine An- 
knüpfung an Knorpel „cartilago“ möglich, wofür nl. knarsebeen oder kraakbeen 
verwendet wird; Knöchelchen, die beim Essen von den Backenzähnen mit einigem 
Knirschen zermahlen werden sind im Nl. lautmalend benannt. v. Wijk, Nl. Et. Wb. 
gibt noch andere Varianten für knarsebeen, nämlich mnl. cnoerselbeen, Kiliaen 
knorspbeen, knospbeenken, die alle im ersten Bestandteil einen lautmalenden Ein- 
druck machen, Knorpel mag dann auch wohl eine lautmalende Benennung sein. Im 
Schwäbischen kommt (nach H. Fischer Wb. 4, 549) Knorp in den Bedeutungen „Ast- 
stumpen“ und „Knirps“ vor. Knirps wird nach alledem wohl aus „kleines Knöchel- 
chen, kleiner dicker Gegenstand“ zu „kleiner Kerl“ geworden sein. 

Daß Mandrill „cynocephalus mormon“, der Name einer Affenart an der mittel- 
afrikanischen Westküste, eigentlich „Mannschaftsdrillmeister“ bedeuten soll, wie von 
Kluge (mit R. Loewe, Z. f. vgl. Sprachf. 61, 102ff.) angenommen wird, sieht wohl 
wenig wahrscheinlich aus. Auch Kaiman „Alligator“ ist nicht „Kaimann“, „Mann am 
Kai“, sondern der Name des Tieres am Kongo, der zufällig an europäische Wörter 
anklingt. Wir werden denn auch Mandrill lieber als Adaption der einheimischen, 
negersprachlichen Bezeichnung des Pavians auffassen; sekundär kann das Wort natür- 
lich für einen wenig sportlichen Drillmeister (man-drill!) in höhnischem Sinne ge- 
braucht werden. 

Kaute „Lehmgrube“, das Kluge mit Kaule „Grube“ verknüpft, möchte ich zu- 
nächst mit der ablautenden Form Kot(e) „Hütte“, nl. kot „Häuschen, kleiner Stall, 
Verschlag“, eng. cot „Hütte, Stall“ in Verbindung bringen. In Kot(e) würde dann 
vielleicht ein Name für die primitive Wohngrube vorliegen. 

Moritat wird in Kluges Wb. von „Mordtat“ abgeleitet, wobei nach Behaghel, 
Gesch. d. d. Sprache (1928) S. 379 verwiesen wird. Behaghel erwähnt an der ange- 
gebenen Stelle aber als zweite Möglichkeit, daß „Moralität“ dem Wort zugrundeliegt 
und diese Erklärung scheint mir viel wahrscheinlicher. Die für den Marktverkauf be- 
stimmten Bänkelsängerlieder haben oft neben dem schauerlichen Inhalt einen morali- 
sierenden Einschlag; in dem Lied, das kurz nach dem Erscheinen von Goethes „Wer- 
ther“ gesungen wurde, hieß es z. B. am Anfang: 


„Hört zu ihr Junggesellen 
Und ihr Jungfräulein zart, 
Damit ihr nicht zur Höllen 
Aus lauter Liebe fahrt. 
(Und am Schluß:) 
Man grub ihn nicht in Tempel, 
Man brannte ihm kein Licht. 
Mensc, nimm dir ein Exempel 
An dieser Mordgescicht.“ 
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Zu piekfein, das Kluge als nd. Hansawort auffaßt, möchte ich schließlich noch 
bemerken, daß der Ausgangspunkt für puuc wohl in Holland zw suchen ist; das Mnl. 
Handwb. gibt als Bedeutung von puuc nur „beste Wolle“; „beste Tuchsorte (puuc- 
wolle; puuclaken).“ Daraus scheint sich das Adjektiv pük „auserlesen“ entwickelt zu 
haben. Im NI. ist puik in dieser Bedeutung noch immer ein gebräuchliches Wort. 


H. W. J. Kroes (Den Haag) 


Die Verse vom Wal auf dem Runenkästchen von Auzon 


Das um die Mitte des vorigen Jahrhunderts von dem englischen Altertumsforscher 
Augustus W. Franks in einer Antiquitätenhandlung in Paris erworbene altnordhum- 
brische Runenkästchen aus Auzon bei Clermont-Ferrand im Departement Haute- 
Loire, das bis auf eine, erst später in Auzon wieder aufgefundene und an das Museo 
Nazionale in Florenz verkaufte Seite im Britischen Museum aufbewahrt wird, enthält 
auf dem Deckel und an den vier Seiten geschnitzte Darstellungen aus der germani- 
schen Heldensage, der römischen Geschichte und dem Matthäusevangelium. Die bei- 
gefügten Runeninschriften, die durch die ausschließliche Verwendung der Zifu-Rune 
für g und den Laut- und Formenstand auf eine Entstehung des aus Fischbein herge- 
stellten Kästchens noch im 7. Jahrhundert schließen lassen, erläutern im allgemeinen 
die Schnitzereien. Nur auf der Vorderseite, auf der eine Szene aus der Wielandsage 
und die Anbetung der drei Weisen aus dem Morgenland zu sehen sind, beziehen sich 
die Angaben auf das Kästchen als solches. Zunächst wird gesagt, daß es aus Fischbein 
angefertigt worden ist, und dann folgen noch zwei Verse über den Wal, der den Roh- 
stoff geliefert hat. Trotz aller Bemühungen, die auf sie verwendet worden sind, schei- 
nen mir die beiden Langzeilen, die eingeschnitten worden sind, noch immer nicht 
richtig verstanden zu werden. Ich hoffe, daß der hier vorgelegte Deutungsversuch die 
noch vorhandenen Dunkelheiten erhellt. 

Am linken Rand der Seite steht von unten nach oben: 


HRONZSBAN 


Dann heißt es oben links von links nach rechts verlaufend: 
FISKFEODU 


und oben rechts bei gleichbleibender Schriftrichtung: 
AHOFONFERG. 


Weiter lesen wir am rechten Rand von oben nach unten: 


ENBERIG. 


Schließlich ritzte der Runenmeister unten noch Kehrrunen, die von rechts nach links 
laufen. Sie ergeben, wenn wir die Schriftrichtung umkehren: 


WARPGASRIKGRORNPERHEONGREUTGISWOM. 


Zu bemerken ist noch, daß oben links die Lücken zwischen der K- und der F-Rune und 
nach der U-Rune durch je einen Punkt ausgefüllt worden sind. Ähnlich füllen unten 


zwei Punkte den Raum zwischen der A- und der S-Rune, die an sechster und siebter 
Stelle stehen. 


Die beiden Langzeilen lauten hiernach: 


Fisk flodu ahof on fergenberig; 
warD gasrik grorn, Der he on greut giswom. 


Die bisherigen Übersetzungen, bei denen zu berücksichtigen ist, daß bei einigen die 
Angabe hrones ban mit zu den Versen gezogen worden ist, sind: 
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1) D.H. Haigh (1861)!: 
„Ihe whale’s bone 
from the fish-flood (= sea) I raised on the high hill; 
his hazy sovereignty was overthrown where he swam ashore.“ 
2) G. Stephens (1866f.)?: 
„Ihe whale’s bones 
the fishes’ flood (= sea) lifted on Fergen-hill: 
he was gasht to death in his gambols, as a-ground he swam in the shallows.“ 
3) K. Hofmann (1871)®: 
„Den Fisch warf die Flut bei Fergenberig bzw. beim Berghügel an Land. 
Der Gänserich ward traurig, da er an das Ufer schwamm.“ 
4) H. Sweet (1879)%: 
the whale’s bones 
„Ihe fish-flood lifted on to the mainland; 
the ocean became turbid, where he swam on the shingle.“ 


5) R.P. Wülcer (1883): 
„Des Wallfisches Körper (= der Wallfisch) 
erhob (wühlte auf) die Fischfluten bei der Wasserburg; 
es ward das Meer grollend (erregt), da er auf dem Grieß schwamm.“ 
6) E. Wadstein (1900)®: 
„Ihe flow heaved up the fish on the cliff-bank; 
he became sad, (being) wounded by spear(s), when he swam (impetuously) on 
the shingle.“ 

7) A.S. Napier (1900): 

„Ihe flood lifted the fish on a steep shore; 

the ocean became turbid, where he swam on the shingle.“ 
8) W. Vietor (1901)®: 

„Des Walfischs Gebein 

die Fischflut erhob auf den Waldberg; 

es ward das Meer erregt, da d. h. wo oder als er auf den Grieß (Kies) schwamm.“ 
9) H. Arntz (1944)P: 

„Die Flut warf den Fisch auf festen Felsen; 

der Hüne (?) fand das schlimm, als er auf dem Berge trieb.“ 

Von vornherein auszuschalten ist die Annahme, daß hron«s bän mit zu den Versen 
gehöre. Wadstein vergleicht damit treffend die ebenfalls nordhumbrische Inschrift 
Dis is siuilfur „dies ist Silber“ (Stephens I 480). Auch wendet er mit recht ein, daß 
hron«s bän schon deshalb nicht Objekt zu ähöf „erhob“ sein kann, weil das Meer 
nicht nur das Fischbein, sondern den ganzen Wal ans Ufer geworfen habe. 


1 The Conquest of Britain, London, S. 42ff. 

2 The Old-Northern Runic Monuments of Scandinavia and England I, London und 
Köbenhavn, S. 470ff. 

3 Sitzungsberichte der Münchener Akademie 1871 S. 665ff. 

4 E. St.2S. 314ff. 

5 Bibliothek der angelsächsischen Poesie Bd. 1 S. 281ff. 

6 The Clermont Runic Casket. Skrifter utg. af K. Humanistiska Vetenskaps-Samfun- 
det i Upsala VI 7, Uppsala. 

7 The Franks Casket. In: An English Miscellany. Presented to Dr. Furnivall in 
Honour of his 75* Birthday, Oxford, S. 362ff. 

8 Das angelsächsische Runenkästchen aus Auzon bei Clermont-Ferrand. Heft 1. - Ta- 
feln. Heft 2. - Text, Marburg in Hessen. 

® Handbuch der Runenkunde. Zweite Auflage (Sammlung kurzer Grammatiken ger- 
manischer Dialekte B. Ergänzungsreihe. Nr. 3), Halle/Saale, zu Tafel XI. 
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Damit erledigt sich zugleich die Auffassung, daß es sich bei fisk und flodu um eine 
Zusammensetzung mit der Bedeutung „Fischflut = Meer“ handle. Es verbleiben nur 
die beiden Möglichkeiten, daß entweder fisk Subjekt und flodu Objekt oder aber fisk 
Objekt und flodu Subjekt ist. 

Bevor wir nun weiter auf die verschiedenen Auslegungen eingehen, empfiehlt es 
sich, zunächst die Wörter zu behandeln, über deren Bedeutung keine Zweifel bestehen 
oder doch bestehen sollten. Wir kommen so rasch vorwärts und können anschließend 
unsere Aufmerksamkeit ganz den strittigen Punkten zuwenden. 

fisk „Fisch“ ist, wie schon bemerkt, Nom. oder Akk. Sing. M. und entspricht 
späterem fisc. 

flödu „Flut“ ist, wie gesagt, ebenfalls Nom. oder Akk. Sing. M. Später heißen 
beide Formen des u-Stammes flöd. Daß die Endung -u nach langer Silbe er- 
halten ist, zeugt für das hohe Alter der Inschrift. Weitere Beispiele sind nicht 
sicher nachzuweisen. Zwar kommt in den Erfurter Glossen aetgaru „Speer“ 
vor, doch ist dies wohl Schreibfehler, da in den Corpus Glossen aetgaeru steht, 
was Nom. Plur. des ie/io-Stammes «#tgZre sein kann?®. 

ähöf „erhob“ ist 3. Sing. Praet. des ablautenden Verbums ähebban und hat 
sich im Altenglischen nicht verändert. 

on „an, auf“, das zweimal vorkommt, lautet nachher entweder on oder an. 
Entstanden ist es aus an. Vor Nasalen ist germ. a im Altenglischen ver- 
dumpft worden. Im Anglischen und auch in den kentischen und westsächsi- 
schen Texten des 9. Jahrhunderts begegnet meistens o, während später im 
Kentischen und Westsächsischen a immer mehr zunimmt!!. Die ältesten nord- 
humbrischen Texte haben zumeist a und o nebeneinander. Auf dem Runenkäst- 
chen von Auzon enthalten o < a auf der Vorderseite noch hronzs und 
giswom, auf der rechten Seite ebenfalls on. a steht auf der rechten und auf 
der linken Seite in den Konjunktion and „und“, wofür die Rückseite end < 
*andi bietet. 

fergenberig enthält als erstes Glied fergen- „Gebirge“, im zweiten -berig 
„Berg“. Wülckers Lesung fergenbyrig ist falsch. Der Form nach ist das 
Wort Akk. Sing. M. fergen- steht neben fiergen-, firgen-. Außerhalb des Alt- 


10 Vgl. E. Sievers-K. Brunner, Altenglishe Grammatik, Halle/Saale 1942, $ 273 
Anm. 4. Anders zu beurteilen ist GIUPEASU auf der Rückseite. Es ist nicht Nom. 
Plur. eines e/o-Stammes. Wadstein meint zu Unrecht: „A remarkable nom. plur. 
ending -asu occurs in giupeasu ‚Jews‘ IVa. Is this -asu the original form of the la- 
ter AS. ending -as? If so, it would explain why the final -s is preserved in the lat- 
ter form“. Ein -u hinter der Endung ae. -as, as. langob. -os, -as, afries. -ar ist nicht 
zu erklären, da eine Anfügung der neutralen Endung -u <-5 < -@ an die Endung 
der Maskulina ganz unglaubhaft ist. Auch wäre dann im Altenglischen, Altsächsi- 
schen und Langobardischen ebenso wie im Altfriesischen -r statt -s zu erwarten. 
Auf der Rückseite steht an der linken Kante von unten nach oben: HERFEGTAP, 
oben links von links nach rechts: TITUSENDGIUPEASU. Keine Schwierigkeiten 
bereiten die Wörter vor GIUPEASU: her fegtap Titus end „hier fechten Titus 
und“. Das -g- in fegtap bezeichnet wie in unneg „unnahe, fern“ auf der linken Sei- 
te den Reibelaut A, da die H-Rune auf den Hauchlaut k beschränkt ist, wodurch 
dieser durch die Schreibung hrones auf der Vorderseite im Anlaut vor r gesichert 
wird. GIUPEASU haben schon Holthausen und Napier, der sich wieder auf Brad- 
ley stützte, zu Giubea sum ergänzen wollen. Ich lese: Giupea su(m) „einer der Ju- 
den“. Giupea ist partitiver Gen. Plur., der von sum „ein“ abhängt. Zu dieser Auf- 
fassung stimmt die bildliche Darstellung. Titus, dem seine Soldaten folgen, er- 
schlägt einen Juden. Das auslautende m wird im Nebenton geschwunden sein; 
vgl. aisl. fr& < fram „von“. -n schwand im Gen. Sing. sefa auf der rechten Seite, 
während es im Zahlwort twagen auf der linken Seite bewahrt ist. 

11 Vgl. Sievers-Brunner a. a. O. $ 79m. Anm. ]. 
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englischen entsprechen got. fairguni „Gebirge“, lat.-germ. Fergunna, Firgunnea 
„Erz- oder Fichtelgebirge“, ahd. Virgunnia, Virgundia „Höhe zwischen 
Ellwangen und Ansbach“. Die Zusammensetzung mit -berig, -beorg ist ander- 
weitig nicht belegt, doch finden wir Bildungen mit -beam „-baum“, -bucca 
„bock“, -gät „-ziege“, -holt „-holz, -wald“ und -ströam „strom, -fluß“. Als 
Bedeutung von fergenberig setzt Haigh „the high hill“ an, Hofmann „Berg- 
hügel“, Wadstein „the cliff-bank“, Napier „a steep shore“, Vietor „Wald- 
berg“, Arntz „fester Fels“. Wahrscheinlich trifft man mit „hoher Berg“ den 
Sinn am besten. Ungenau ist Sweets „mainland“, unzutreffend Wülckers Be- 
hauptung, daß ae. fiergen- auch „Meer, Wasser“ bedeute. Stephens wollte, 
woran schon Haigh gedacht hatte und was auch Hofmann für möglich hält, 
fergenberig als Ortsnamen fassen und mit dem Namen des Ortes Ferryhill 
an der Küste von Durham gleichen. Auf den Anklang ist jedoch um so 
weniger zu geben, als fergenberig auf keinen Fall die unmittelbare Vorform 
des angezogenen Ortsnamens sein kann. Das -e- in fergen- und berig ist wie 
auch sonst im Nordhumbrischen nicht gebrochen. Entsprechend steht auf der 
rechten Seite -berge, auf der Rückseite fegtap. -i- in berig ist Sproßvokal wie 
in wylif auf der linken Seite. Daß Sproßvokale im Nordhumbrischen schon 
sehr früh entwickeit worden sind, zeigt auch burug auf der Säule von 
Bewcastle, 

warb „ward“ ist 3. Sing. Praet. des ablautenden Verbums werpan, weoröan 
„werden“. a statt ea vor r + Kons. kommt auch sonst im Altnordhumbrischen 
vor!?. Beispiele bieten Bedas Sterbelied (tIıarf „Bedarf“), Cedmons Hymnus 
(uard „ward“, barnum Dat. Plur. „den Kindern“), das Leidener Rätsel (uarp 
» Weberzettel“). Auch im späteren Nordhumbrischen ist a nicht selten. 

grorn „traurig“ ist Adjektivum und tritt einerseits neben das Adverb 
grorne Crist 1205, anderseits neben das Adjektivum gnorn Exodus 454 
(gylp wearp gnorna). Weiteres Zubehör sind die Substantiva grorn, gnorn 
„Trauer, Kummer, Sorge“ und gnyrn „Trauer; Unglück; Beleidigung, Fehler“ 
sowie das Verbum grornian, gnornian „trauern, klagen“. Den Wechsel zwischen 
-- und -n- finden wir auch im Altsächsischen, wo neben grornon und 
gnornon „trauern, klagen“ sogar noch gornon mit gorn-word „Klage“ steht. 
Der Bedeutungsansatz „turbid“ (Sweet), „erregt“ (Vietor) läßt sich, wie schon 
Wadstein betont hat, nicht begründen. 

bzr „da“ ist Konjunktion und kann sowohl räumlich als auch zeitlich verwendet 
sein. Im einen Falle kann es durch „wo“, im anderen durch „als“ wiederge- 
geben werden. Die Form p&r, ö&r hält sich auch später. 

he „er“ ist Nom. Sing. M. des geschlechtigen Personalpronomens. Es bleibt 
im Altenglischen unverändert. 

greut „Gries, Sand, Ufer“ ist Akk. Sing. N. und entspricht jüngerem greot. 
Die Schreibung eu ist wieder ein Zeugnis für hohes Alter. Sie kommt sonst 
nur noch in ganz alten Texten vor!?. Beispiele sind steupfaedaer Ep. Gll., 
treu Corp. Gll., Hreudford, Eumer Beda-Hs., Sceutwald Liber Vitae. Warum 


12 Vgl. ebda. $ 84 Anm. 1. Wie sich das -a- in egisgraf auf der rechten Seite erklärt, 
ist zweifelhaft. Das Wort enthält als erstes Glied ae. egesa „Schrecken“. Wadstein 
übersetzt: „the grave of awe, Schreckensgrab“. Da im zweiten Glied von Zusam- 
mensetzungen auch Ausweis von Belegen wie herepaö „Heerstraße“ oder siöfat 
„Reise“ (Sievers-Brunner a. a. 0.$49 Anm. 2) mehrfach a statt @ vorkommt, könn- 

.te -graf für gref „Grab“ stehen, zumal ein Grabhügel mit einer Leiche dargestellt 
zu sein scheint. Dennoch ist eine Bedeutung „Schreckensgrab“ nicht recht verständ- 
lich. Vielleicht ist -graf deshalb mit ae. gräf „Wald, Hain“ zu gleichen, das -ä-< 
-ai- enthält. „Schreckenswald“ ergibt einen befriedigenden Sinn. Daß es sich um 
einen Wald handelt, wird noch durch WUDU im Bilde verdeutlicht. 

13 Vgl. Sievers-Brunner a. a. O. $ 77 Anm. 4. 
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Wülcker den Dat. erwartet, ist, wie schon Wadstein bemerkt hat, nicht ein- 
zusehen. Da die Richtung angegeben wird, steht on regelmäßig mit dem Ak- 
kusativ. Es ist daher falsch, wenn Arntz „auf dem Felsen“ übersetzt, ganz 
abgesehen davon, daß greut nicht „Felsen“ bedeutet. 

giswom „schwamm“ schließlich ist 3. Sing. Praet. des ablautenden Verbums 
giswimman. Die spätere Form ist geswom oder geswam, wozu die Angaben 
unter on zu vergleichen sind. Die Erhaltung des i in der Vorsilbe gegenüber 
späterem e spricht wieder für frühe Entstehung des Runenkästchens. Wadstein 
rechnet mit der Möglichkeit, daß gi- der Intensivierung diene. Es wird jedoch 
wie auch sonst meistens perfektiv sein. 


Der Erklärung bedarf hiernach nur das Wort gasrik. Von seiner Deutung hängt ab, 
ob hö sich darauf oder auf fisk in der ersten Langzeile bezieht. Zu bestimmen ist 
außerdem, ob Där räumlich oder zeitlich gebraucht ist, ob fisk Nominativ oder Ak- 
kusativ ist, wodurch dann flödu je nach der Entscheidung als Akkusativ oder als 
Nominativ ausgewiesen wird. 

Soweit man nicht hron@s ban mit einbezog, hat man bisher immer fisk als Objekt 
und flödu als Subjekt betrachtet. Auch Holthausen!* hat sich dieser Auffassung ange- 
schlossen. Ich glaube jedoch nicht, daß sie richtig ist, da es dann doch flödu fisk ahöf 
geheißen hätte. Meines Erachtens wollte der Dichter auch gar nicht sagen, daß die 
Flut den Fisch auf den hohen Berg geworfen hätte, sondern vielmehr, daß der Fisch 
das Wasser auf den hohen Berg warf. 

Die Wale, die ja keine Fische, sondern Säugetiere sind und durch die Lunge 
atmen, schwimmen gewöhnlich dicht unter der Oberfläche des Meeres, weil sie sich 
beim Luftschöpfen mit dem Kopf und einem Teil des Rückens aus dem Wasser er- 
heben müssen. Beim Luftwechsel spritzt der hoch gekommene Wal zunächst das 
Wasser, das ihm in die Nasenlöcher gedrungen ist, unter Schnauben in die Höhe. Das 
geschieht mit solcher Gewalt, daß das Wasser in feine Tropfen zerstiebt und einen 
fünf bis sechs Meter hohen Strahl bildet. Ein ungestört dahinschwimmender Wal 
schöpft mindestens alle anderhalbe Minuten einmal Luft. 

Diesen Vorgang scheint mir der Dichter zum Ausdruck gebracht zu haben. Ich halte 
die beiden Langzeilen für ein Preisgedicht auf den toten Wal. Die Angabe, daß er 
die Flut auf den hohen Berg emporspritzte, rühmt seine Größe und seine Kraft. 

Mit der Feststellung, daß fisk Nom. Sing. und flödu Akk. Sing. ist, ist die erste Lang- 
zeile vollkommen geklärt. Wir können uns daher der zweiten Langzeile zuwenden, 
in der wir vor allem das Wort gasrik zu behandeln haben. Gerade von ihm liegen 
zwar schon sehr viele Deutungsversuche vor, doch kann keine der bisherigen Er- 
klärungen befriedigen. 

Was Haigh und Stephens herauslasen, ist ganz abwegig. Auch Bugges!5 Vergleich 
mit ne. gashful, der sich mit der Erklärung von Stephens berührt und die Über- 
setzung „skrekkelig“ ergab, ist unzulässig, da ne. gash- französisches Lehnwort ist 
und auf garse, garce zurückgeht. Nicht besser steht es um die Deutung Hofmanns. 
Daß seine Annahme, die Zeile beziehe sich auf die linke Darstellung, wo Wielands 
Bruder Eigil Vögel fängt, falsch ist, bedeutet noch nicht einmal viel. Entscheidend ist 
aber, daß gasrik gar nicht „Gänserich“ bedeuten kann. Nhd. gänserich, das zuerst 1555 
in Gensners „Historia avium“ belegt ist, ist wie nhd. täuberich, nnd. düverich, nnl. 
düveri(n)c mit entlehntem dän. duvrik, durik und schwed. mdartl. durk eine Nac- 
bildung von nhd. enterich, das selbst aus ahd. an(u)trehho, mhd. antrech, mnd. 
andrake <* anuöi-drakon- entstanden ist, dessen Grundwort auch selbständig als 
me. ne. drake, and. drake, thür. drache, schwäb. (t)rech vorkommt. Überdies könnte 
aaleienAlienglishen nur gös und nicht, wie im Altsächsischen, auch gäs heißen. 
ee Ba Ne s ursprüngliche Form von ae. gärsecg „Meer“ betrachtet und 

gsmäßig nhd. wüterich vergleicht, wobei er gäs- zu an. geisa 


!4 Litteraturblatt f. germ. u. rom. Phil., 1900, Sp. 208ff. 
15 Tidskr. f. Phil. og Ped. 8, 1869, S..302. 
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„stürmen, vorwärtsstürzen, rasen“ stellt und nach einem Hinweis Edward Schröders 
an den Männernamen Gaisaricus erinnert, so haben wir es gleich mit zwei Vor- 
schlägen zu tun. Sweet hat sie zwar verbunden, doch könnten sie auch gesondert auf- 
treten. Schon Vietor hat denn auch darauf hingewiesen, daß mit gäsrik „Wüterich“ 
auch der Wal gemeint sein könne, und Toller!® hat diese Auffassung sogar noch ent- 
schiedener vertreten, wobei er auf die Verse 5f. im „Walfisch“ verweist: Se (micla 
hwel) bip unwillum ofl gemeted/frecne and ferögrim fareölacendum. 

Prüfen wir zunächst die Gleichung gäsrik = gärsecg, so ist sie auf keine Weise zu 
rechtfertigen. Bereits Bugge hat darauf aufmerksam gemacht, daß secg auch allein 
in der Bedeutung „Meer“ vorkommt. gärsecg kann daher schlechterdings nicht durch 
Umstellung von s und r aus gäsrik entstanden sein. Beide Wörter unterscheiden sich 
denn auch, wie Wadstein schon bemerkt hat, im auslautenden Guttural. gasrik weist 
k, gärsecg dagegen cg < gg auf. Überdies paßt die Bedeutung „Meer“, wie Wad- 
stein ebenfalls schon betont hat, gar nicht in den Zusammenhang, zumal auch gnorn 
nicht „turbid, erregt“ heißt. 

Fruchtbar machen ließe sich Sweets Vergleich nur dann, wenn wir ihn auf das erste 
Glied der beiden Wörter beschränkten und ae. gär-, das F. Holthausen!® ansprechend 
mit aisl. geimi „Meerestiefe, Meer“ verbindet, auf germ. *gaiza- zurückführen 
dürften. Dann könnten gäs- und gär- nach dem Vernerschen Gesetz Nebenformen 
sein wie beispielsweise got. raus (Gen. rausis) „Rohr“ und gleichbedeutendes ahd. 
rör, die auf germ. *rausa- und *rauzä- beruhen. Unter dieser Voraussetzung könnte 
man gasrik als eine Zusammensetzung mit ae. -ric „König“ betrachten und erhielte 
in „König der Meerestiefe, König des Meeres“ eine Bezeichnung für den Wal. Gegen 
eine solche Erklärung spricht aber, daß ein ae. gas „Meer“, da gär- ja auch germ. r 
enthalten kann, ungestützt ist. Auch erregt die Verwendung des Adjektivums gnorn 
Anstoß, wenn es auf den Wal bezogen wird. 

Wir können uns daher der Frage zuwenden, ob gäsrik, was auch Holthausen!® an- 
nimmt und anscheinend auch Arntz glaubt, unabhängig von ae. gärsecg „Wüsterich“ 
bedeuten kann. Auch sie ist zu verneinen. Die von Sweet verglichenen Wörter bleiben 
beide beiseite. An. geisa „stürmen, vorwärtsstürzen, rasen“ geht auf "ga-aisön zu- 
rück und gehört zu an. eisa „stürmen, vorwärtsstürzen“. Der Name Gaisaricus jedoch, 
der wandal. *Gaizariks erschließen läßt, enthält als erstes Glied germ. *gaiza- „Ger, 
Wurfspeer“ in an. geirr, ae. gär, afries. as. ahd. ger. Läge er vor, so müßte er 
Gärrik heißen, wie auch im Althochdeutschen G£rrich entspricht. Holthausen hat gäs- 
deshalb zu got. us-gaisjan „erschrecken“ stellen wollen, wozu noch an. gaiska-fullr 
„erschrocken, bange“ gehört, doch ist die Bedeutung „Wüterich“ von hier aus kaum zu 
gewinnen. Auch hat schon Wadstein geltend gemacht, daß es keine weiteren alten 
Bildungen auf -ric gibt. Mhd. wüteridh tritt erst im 12. Jahrhundert auf und ist den 
Männernamen auf -rich nachgebildet worden. Das Frühneuhochdeutsche kennt noch 
tauberich „tauber Narr“, mietrich „Mietling“ und venrich, vendrich „Fähnrich“, das 
als vaandrig und fendrik auch ins Niederländische und Dänische übernommen wor- 
den ist. Ähnliche Nachbildungen von Personennamen sind die Prägungen auf -bold 
wie raufbold, saufblod, trunkenbold, witzbold. 

Es bleibt somit nur noch Wadsteins Deutung übrig, doch ist auch sie unannehmbar. 

Wie Sweet rechnet Wadstein mit der Metathese des r und führt gasrik auf *gar- 
sik „wounded by spear(s)“ zurück. Dabei vergleicht er ae. heado-sioc. „wounded in 
battle“ Beowulf 2754 und aisl. hior-undaör „woundet by sword“. Das -i- in -sik 


16 An Anglo-Saxon Dictionary. Supplement, 1921, Sp. 283a. 

ı7 ZfdPh. 4 S. 192. ne 

18 Altenglisches etymologisches Wörterbuch (Germanische Bibliothek % Sammlung 
germanischer Elementarbücher IV. Reihe: Wörterbücher Siebter Band), Heidelberg 
1934, S. 124. 

1% Ebda. 

20 Vgl. Sievers-Brunner a. a. O. $ 196 Anm. 2. 
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erklärt er wie das 2 in söce < söoc durch Ebnung aus siok. Gegen diese Auffassung, die 
schon Viätor als nicht wahrscheinlich bezeichnet hat, entscheidet, daß es eine r-Meta- 
these in der angenommenen Art nicht gibt. Es fehlt jedes Beispiel dafür, daß in einer 
Zusammensetzung das r am Ende des ersten Gliedes hinter das s am Anfang des 
zweiten Gliedes getreten wäre. Zudem ist auch bei Sweets Deutung der Gebrauch des 
Adjektivums gnorn auffällig. 

Ich suche die Lösung denn auch in einer ganz anderen Richtung. In Konsonanten- 
gruppen, und zwar besonders nach h und s, fällt t gelegentlich aus. So steht Zenihsum 
für. genyhtsum, genihtsum „reichlich“, Örisnes für Öristnes „Kühnheit“, fesnian für 
festnian „befestigen“. Demnach kann gäsrik aus *gästrik entstanden sein. Diesem 
Ausdruck entspricht aber ae. gästeyning „Geistkönig, Lebenskönig, Gott“ in der Älte- 
ren Genesis. Hier sagt Abraham Vers 2267°ff. von sich und seinem Sohn Isaak: 


Wit efl cumaöd. 
siödan wit Zrende uncer twega 
gästcyninge agifen habbaöd. 

Von gästcyning unterscheidet sich *gästrik nur dadurch, daß als zweites Glied der 
Zusammensetzung statt cyning gleichbedeutendes rik begegnet. Zwar finden wir das 
aus gall. rix entlehnte germ. *rikz im Altenglischen sonst nur noch als Grundwort in 
Männernamen, doch kommt das selbständige Wort nicht nur im Gotischen als reiks, 
sondern auch noch im Althochdeutschen als rich vor. In dem altbairischen Gedicht 
„Von der Zukunft nach dem Tode“ wechselt es mit khuninc. Vers 31ff. lauten hier: 


So denne der mahtigo khuninc daz mahal kipannit, 
dara scal queman chunno kilihaz: 

denne ni kitar parno nohhein den pan furisizzan, 
ni allero manno uuelih ze demo mahale sculi. 

dar scal er vora demo riche az rahhu stantan, 

pi daz er in uuerolti eo kiuuerkot hapeta. 


Der Dat. Sing. riche ist wie die Dative Theotrihhe, Dötrihhe, Deotrichhe im Hilde- 
brandslied nach den e/o-Stämmen gebildet. Auch im Gotischen zeigen der Gen. Sing. 
reikis, der Gen. Plur. reike und der Dat. Plur. reikam schon die Form der e/o-Stämme, 
während der Dat. Sing. reik und der Nom. Akk. Plur. reiks noch konsonantisch flek- 
tieren. Das vereinzelte Auftreten von ae. rik „König“ in gäsrik erklärt sich ohne 
weiteres aus der frühen Zeit des Belegs. 

Mit der Deutung des Wortes gäsrik ist auch schon die Frage beantwortet, worauf 
sich h@ im folgenden Halbvers bezieht. Das Bezugswort kann nur fisk in der ersten 
Langzeile sein. Ebenso bedarf es keiner weiteren Überlegungen mehr, um zu erken- 
nen, daß P&r temporal gebraucht ist. 

Damit sind, wie ich denke, alle Unklarheiten beseitigt. Zu lesen ist auf der Vor- 
derseite des Runenkästchens von Auzon: 

Fisk flödu ahöf on fergenberig; 
warb gäsrik gnorn, b&r he on greut giswom. 
Das bedeutet: 


„Der Fisch warf die Flut auf den hohen Berg; 
der König des Lebens ward traurig, als er auf den Sand schwamm“, 


Willy Krogmann (Hamburg) 
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Zur Diskussion um Walthers Tegernseespruch 
(L. 104, 23) 


‚Günther Jungbluth und Heinrich Roos haben kürzlich die alte Frage nach dem 
Sinn von Walthers Spruch gegen den münch von Tegernsee wieder aufgenommen 
und um wichtige Ergebnisse bereichert!. Mir scheint, daß man die bisher dunklen 
Schlußverse jetzt endlich so verstanden hat, wie sie gemeint sind: Walther wurde zu 
Tische geladen, aber seine Erwartung, reichlich beschenkt oder zu weiterem Bleiben 
aufgefordert zu werden, wurde nicht erfüllt. Kaum hatte man sich nach Tisch die 
Hände gewaschen, so hieß es schon: leb wohl?! Davon ist der Dichter enttäuscht. 

Anders steht es mit den Versen 26-29, deren Deutung durch Jungbluth mir nicht 
einleuchten will. Ich muß dazu auf die Frage nach der richtigen Herstellung der in 
der Hs. C verstümmelten Verse 27/28 eingehen. Lachmann hatte das hs. entstan zu 
enkan verstan gebessert. J. kann damit keinen rechten Sinn verbinden und schlägt 
enkan began vor, ‚daß ich nicht für mich sorgen kann‘. frömde liute würde sich 
danach ebenso wie s(i) V. 29 auf die Tegernseer beziehen. 

Ich glaube, daß man Lachmanns Lesung stehen lassen kann. Seine Konjektur hat 
für sich, daß sie das Abschreiberversehen verständlich macht: aus enkan verstan 
konnte durch fehlerhaftes Zusammenziehen leicht entstan werden (en (kan ver) stan), 
zumal dieses Wort (mit eingeschobenem -t-) grammatisch korrekt und bedeutungs- 
mäßig durchaus sinnvoll ist. Aus enkan began ist eine solche Verlesung kaum wahr- 
scheinlich. Ähnlich steht es mit dem sin V.29: das -n ist von niht vorweggenommen. 

Die Aufgabe wäre nun also, den lachmannschen Text als sinnvoll nachzuweisen. 

Die Mönche von Tegernsee hielten sich genau an ihre Regel - das müssen wir 
nach dem Ergebnis der Untersuchung von Roos festhalten. Walthers Enttäuschung 
kann also nur darauf beruhen, daß sie nichts darüber hinaus taten, was nach dem, 
. was die liute sagten, doch zu erwarten gewesen wäre. Tegernsees ‚Hausehre‘ stand 
in hohem Rufe. Walther tadelt die Mönche gar nicht wegen irgendeines Verstoßes 
gegen das Gebot der Gastfreundschaft oder weil sie ihn unstandesgemäß oder sonst- 
wie kränkend behandelt hätten — daher auch der oft bemerkte freundlich-ironische 
Ton des Vorwurfes. — Er hat vielmehr einen Widerspruch zwischen der öffentlichen 
Meinung über die besondere Großzügigkeit des Klosters und der von ihm selbst bei 
seinem Besuch erfahrenen Wirklichkeit bemerkt und gibt diesem Mißverhältnis Aus- 
druck. Der Tadel wendet sich also nicht nur gegen die Mönche, sondern auch gegen 
die liute, die eine Meinung verbreiten, die der Nachprüfung nicht standhält. 

Ich beziehe also, anders als Jungbluth, man V.23 auf frömde liute V.28 und s(i) 
V.29. Der Dichter sagt: von jeher (ie) steht das Kloster in dem Ruf, ungewöhnlich 
großzügig zu sein; auch ich war dieser Meinung, und daher kehrte ich dort ein. Ich 
habe mich der Meinung der Leute angeschlossen und mußte mich davon überzeugen, 
daß sie unrichtig ist. Wir haben uns beide geirrt: die Leute, weil sie ein altes Vor- 
urteil ohne Nachprüfung übernahmen; ich, weil ich auf die Leute hörte. - Nur über 
diesen Umweg, der die eigene Person des Dichters ironisch in den Tadel mit ein- 
schließt, richtet sich der Spruch gegen das Kloster. Man soll eben selbst von einem 
fürstlich hochgestellten, reichen und in besonderer Weise auf das christliche Gebot 
der Nächstenliebe verpflichteten Kloster nichts Außergewöhnliches erwarten. 

In diesem Zusammenhang wird das Adj. wunderlich bedeutsam, mit dem Walther 
sich selbst charakterisiert: 

Ich bin ein wunderlicher man, 
daz ich mich selben niht enkan 
verstan und mich so vil an frömde liute laze. 


sich verstan heißt: verständig sein. selben hebt, wie man längst gesehen hat, den 


1 GRM 38, 1957, 84-86; 39, 1958, 208-210. 
2 Roos a.a.0. 210. 
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Gegensatz zu frömde liute betont hervor. Der Dichter sagt: ich kann (darin) kein 
eigenes Urteil haben und verlasse mich daher auf die Meinung der Leute. Die Verse 
27/28 interpretieren V.26, d. h. sie erläutern, weshalb der Dichter sich wunderlich 
nennt. Wir müssen daher fragen, was wunderlich hier bedeuten kann. 

Die heutige Wortbedeutung meint den Gemüts- oder Geisteszustand eines Menschen, 
der Meinungen und Ansichten hat, die denen der anderen Menschen nicht entsprechen. 
Ein wunderlicher Mensch ist ein Einzelgänger, dem es an common sense fehlt. Er 
wird von der Menge gemieden und für seltsam, merkwürdig, abartig gehalten. - 
Das kann hier nun gar nicht gemeint sein, denn Walther sagt ja gerade, seine 
Wunderlichkeit bestehe darin, daß er sich nicht nach eigenen Vorstellungen richte, 
sondern nach denen der Leute. Wir müssen also wohl die hochmittelalterliche Wort- 
bedeutung heranziehen. Von den zahlreichen Belegen, die Müller-Zarncke ver- 
zeichnen, haben nur zwei die heutige Bedeutung. Alle übrigen meinen: ‚Zum Ver- 
wundern, wunderbar, wundersam, mirabilis‘, und zwar zunächst in objektivem Sinne: 
der wunderliche Alexander ist der Alexander, dem Wunder begegnen (Anno 326). 
Ins Subjektive gewendet heißt das Wort: wundergläubig. Das Wunder ist eine Er- 
scheinung, die über alle Möglichkeit des Verstehens hinaus geht. Man kann also das 
Wunder nicht begreifen, sondern bedarf der Zeugen, die die Realität der Erscheinung 
bestätigen. Das sind hier die liute. Ein wunderlicher man ist also einer, der ein Vor- 
kommnis als Wunder hinnimmt und sich daher jedes eigenen Urteils enthält; Ge- 
wißheit kann ihm nur durch Aussagen solcher Leute werden, die das Wunder be- 
zeugen können. Genau das sagen die Verse 26ff. aus. 

Objektiv ist mit dem ‚Wunder‘ hier die über die bloße Regelverpflichtung hinaus- 
gehende Gastfreundlichkeit der Mönche in Tegernsee gemeint. An dieses ‚Wunder‘ 
glauben die Leute und mit ihnen der Dichter. Aber ist das wirklich ein Wunder? 
Eigentlich sollte doch jeder gerade vom Kloster Tegernsee erwarten dürfen, daß es 
das christliche Gebot der Nächstenliebe und Mildtätigkeit in besonderer Weise 
verwirkliche. Wenn Walther eine solche Erwartung als ‚Wunder‘ bezeichnet, so kann 
das nur ironisch gemeint sein. Damit fällt aber das Nichtschelten und die Berufung 
auf Gottes Gnade in V.29 auf die Mönche zurück: wir beide, die liute und ich, haben 
uns halt geirrt, wenn wir meinten, die Tegernseer seien Mönche von exemplarischer 
Frömmigkeit. 

Als historischen Hintergrund des Spruches müssen wir uns wohl denken, daß 
Tegernsee damals eifrig bemüht war, seinen Ruf als eines der ersten Klöster Deutsch- 
lands in jeder Weise zu fördern. Wenn Walther sagt, die liute sagten so, so meint er 
wohl: das Kloster tue alles, um die Leute dazu zu bringen, solcher Meinung zu sein. 
Wir können das freilich nur vermuten, da es uns an Quellen fehlt, eine solche Be- 
hauptung nachzuweisen. Natürlich kann man auch an politische Hintergründe denken, 
wie Roos meint. Unsicher muß bleiben, ob Walther überhaupt von einem eigenen Er- 
lebnis berichtet oder ob seine Angabe, er sei bei den Mönchen eingekehrt, nicht viel- 
mehr fiktiv ist, um die Akutalität des Spruches zu verstärken. Gedanklicher Inhalt und 
vor allem auch der Ton weisen auf lehrhafte Absicht hin, wie wir sie in ähnlicher 
literarischer Form bei den älteren Spruchdichtern antreffen. Der Spruch enthält zwei 
Lehren: ‚Trau nicht der Menge, sondern überzeuge dich selbst‘, und: ‚Bei Leuten, die 
besonders fromm zu sein vorgeben, stimmen Wort und Werk oft nicht zusammen‘. 
Das läßt sich zusammenzichen in den Satz: ‚Prüfe immer, ob Wort und Werk zu- 
sammenstimmen!‘ Der Spruch hebt solche Lehre aus der rationalen Ebene des 
moralischen Gebots und der nüchternen Lebensweisheit hinauf in die beziehungs- 
reiche Wirklichkeit der dichterischen Gestalt. Die Verbindlichkeit der Aussage wird 
durch die Selbstironie des Dichters gesichert: er spricht nicht in eigener Sache, sondern 
für jedermann. Solche Haltung finden wir schon, wenngleich weniger kunstvoll aus- 
gedrückt, bei Spervogel: jo enrede ichz niht dur minen frumen, wan daz ichz alle lere 
(MF 22, 6). 

Literarhistorisch müssen wir also doch wohl an die Sprüche Hergers und Sper- 
vogels anknüpfen. In gewisser Weise vergleichbar ist MF 26, 13-19: ‚Bei Hofe geht 
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das Gerücht, Kerling und Gebhart hätten sich entzweit. Bei meinem Barte: das ist 
Lügel Zwei erzürnte Brüder, die ihren Hof durch einen Zaun teilen, lassen doch 
immer die Überstiege unversperrt‘. Kerling und Gebhart sind gewiß ebenso real 
gewesen wie das Kloster Tegernsee. Was Schwietering über Herger sagt, gilt auch 
für Walthers Spruch: „Der Verzicht, den moralischen Sinn der bildlichen Erzählungen 
auszusprechen, bringt eine rätselartige Spannung hinein, die um so größer wird, je 
mehr ... die Beziehung auf urspünglich gemeinte Ereignisse oder Personen verloren 
geht“?, Natürlich darf man nicht übersehen, daß Walther die überlieferte kurze 
Strophe mit dem pointierten Schluß, wie sie die Spruchdichter des 12. Jahrhunderts 
pflegten, auf seine eigene Weise durchgeformt und zu künstlerischer Vollendung 
gebracht hat. Aber im Gesamtwerk des Dichters müssen wir den Tegernseespruch 
doch wohl an einer Stelle einordnen, die in unserem Waltherbild meist vernach- 
lässigt wird. Der Verfasser der Reichs- und Papstsprüche, der ‚Lehrmeister der 
Nation‘, der ‚Kämpfer gegen die Wirren der Zeit‘ war und blieb doch immer ein 
Fahrender. Die Zeiten, in denen er Dienstmann von Königen und Fürsten war, sind 
Höhepunkte seines Daseins gewesen. Der Tegernseespruch gehört, so meine ich, in 
eine der Zwischenzeiten, in denen der Dichter, von Burg zu Burg ziehend, sich Kost 
und Lager durch seine Kunst verdienen mußte. Wir müssen uns vorstellen, daß er 
ebenso wie die älteren (und die uns unbekannten gleichzeitigen) Spruchdichter immer 
ein gewisses Repertoire besaß, auf das er jederzeit zurückgreifen konnte, Er wird 
oft genug dort, wo er gerade einkehrte, zum Vortrag aufgefordert worden sein, und 
mußte daher immer etwas Passendes zur Hand oder im Kopfe haben. Die Mischung 
von Aktualität (irgendwelche Vorkommnisse im Zusammenhang mit Tegernsee), all- 
gemeiner Lehre und Hinweis auf den erwarteten Lohn des Vortragenden, die un- 
serem Spruch eigentümlich ist, läßt ihn für solche Gelegenheiten vorzüglich geeignet 
erscheinen. 

Die späten Sammelhandschriften haben Sprüche dieser Art natürlich weniger an- 
ziehend gefunden und daher nur in geringer Anzahl bewahrt‘, wenn sie sich nicht 
schon vorher verloren hatten. Zu übersetzen wäre der Spruch etwa folgendermaßen: 
‚Von jeher hatte ich vom Kloster Tegernsse gehört, daß es sich durch großzügige 
Gastfreundschaft auszeichne; so nahm ich einen langen Umweg in Kauf und kehrte 
dort ein. Ich bin ein Mensch, der an Wunder glaubt; daher bilde ich mir nicht selbst 
eine Meinung, sondern verlasse mich auf das Zeugnis der Leute. Nun - ich schelte sie 
nicht. Ich habe mich ebenso geirrt wie sie, Gott sei uns gnädig! 

Ich hatte nach Tisch meine Hände noch nicht abgetrocknet, da hieß es schon: 
leb wohl!‘ Walter Johannes Schröder (Frankfurt a. M.) 


BESPRECHUNGEN 


Hans Flasche, Die Sprachen und Literaturen der Romanen im Spiegel der 
deutschen Universitätsschriften 1885—1950. Eine Bibliographie, H. Bouvier u. Co. 
Verlag Bonn. 1958, 300 S., kart. DM 49.50. 

‚Verf, liefert hier ein Gegenstück zu Richard Mummendey „Die Sprache und Lite- 
ratur der Angelsachsen im Spiegel der deutschen Universitätsschriften 1885—1950° 
(Bonn und Charlottesville 1954). Die Titel der sprachwissenschaftlichen Arbeiten 
sind in folgende Gruppen aufgeschlüsselt: Vulgärlatein, Romanische Sprachen, Ru- 
mänisch, Albanisch, Dalmatisch, Italienisch, Sardisch, Rätoromanisch, Französisch, 
Provenzalisch, Katalanisch, Spanisch, Portugiesisch. Jene der literargeschichtlichen 
Untersuchungen wurden entsprechenden, im Einzelnen wiederum chronologisch ge- 
ordneten Abschnitten zusätzlich der folgenden zugeteilt: Kanadische, Hispano-Ame- 


8 Die deutsche Dichtung des Mittelalters 246. 
4 So ist unser Spruch nur in der Hs. C überliefert. 
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rikanische und Brasilianische Literatur sowie Geschichte der Philologie. Bei jedem 
Titel ist die promovierende Universität in Form eines Sigels und das Jahr der Pro- 
motion verzeichnet. Ein Namensregister gewährt über die Autoren der Hocdscdul- 
schriften, ein Sachregister über deren Gegenstand Auskunft. FR 
Was die strenge Scheidung in einen sprach- und einen literargeschichtlichen Teil 
betrifft, so ergeben sich daraus naturgemäß gewisse Schwierigkeiten, weil nicht we- 
nige Schriften beiden Gebieten zugleich angehören. So wird man vielleicht die eine 
oder andere Arbeit ausschließlich unter „Sprachwissenschaft“ vermerkt finden, die 
man eher (wie „Bergsons Einfluß auf die französische Schriftsprache“) oder wenig- 
stens auch (wie „Henri Estienne. Beitrag zu seiner Würdigung als französischer 
Schriftsteller und Sprachforscher“) unter „Literaturgeschichte“ sucht. Eine zwei- 
malige Nennung — wie sie in Fällen, wo mehrere Autoren behandelt sind, erfolgt 
— wäre angebracht gewesen. nr 
Insgesamt jedoch haben wir hier eine sehr gediegene, außerordentlich nützliche 
Zusammenstellung vor uns, die für jede romanistische Bibliothek unentbehrlich sein 
wird. Was Verf. an Umsicht und Kenntnissen aufbot, wird für die Abfassung vieler 
zukünftiger romanistischer Untersuchungen Zeit und Mühe sparen helfen. Man kann 
ihm dafür nicht dankbar genug sein. 
Albert Junker (Erlangen) 


Hermann Gmelin, Dante Alighieri, Die Göttliche Komödie, Kommentar, 
2. Teil, Der Läuterungsberg, Ernst Klett Verlag Stuttgart 1957,S. 535, geb. DM 26.50; 
3. Teil, Das Paradies, Ernst Klett Verlag, Stuttgart 1957, S. 628, geb. DM 29.50. 

Bei Besprechung des 1. Teiles des Gmelinschen Dante-Kommentars (GRM, Neue 
Folge, VI, 3, 296/98) wurde bereits auf die große Bedeutung dieses Werkes hinge- 
wiesen. Da nunmehr der gesamte Kommentar mit zwei weiteren stattlichen Bänden 
abgeschlossen vor uns liegt, ist der Augenblick zu einer zusammenfassenden Betrach- 
tung gekommen. 

Ehe man von der Arbeit spricht, die Verf. mit der Niederschrift dieses Riesen- 
werkes auf sich nahm, muß man die Vorarbeit würdigen, die er dabei zu bewältigen 
hatte. Das Studium keines anderen Autors setzt eine so umfassende Beschäftigung mit 
primärer und sekundärer Quellenliteratur voraus wie das Dantes. Ein Dante-Forscher 
meinte einmal, je mehr man von Dante zu wissen strebe, je tiefer man nicht nur 
in die Göttliche Komödie, sondern auch in die Diskussion der Kommentatoren ein- 
dringe, umso größer werde die Gefahr, sich in Disputen zu verlieren und schließ- 
lich in der Uferlosigkeit der Dante-Literatur zu verzweifeln. Seit fünfzig Jahren 
erscheinen jährlich mehr als 300 Bücher und Aufsätze über Dante. In jüngster Ver- 
gangenheit noch kamen Kommentare und „Lecturae Dantis“ heraus, die an Namen 
wie Grabher, Bosco, Pagliaro, Caretti, Sansone, Fubini, Terracini, Schiaffini, Ron- 
caglia, Getto, Vallone, Gärboli, Renucci, Renaudet usw. geknüpft sind. 

Nun Gmelin hat einmal schon das Verdienst, sich in diesem Dickicht von Deutungen 
nicht verirrt zu haben. Dies war möglich, da er sich in das Weltbild Dantes so hinein- 
zuversetzen wußte, daß er dessen Zusammenhänge mit der Antike und den Hl. Schriften, 
mit Scholastik und Mystik, Patristik und Arabistik, mit dem Motivschatz der Literatur 
vortrefflich beherrschte. Es war möglich, da er, unter Nutzung der umfangreichen 
Dante-Literatur verschiedenster Nationen, sich und damit auch dem Leser die Über- 
sicht wahrte, indem er gelegentlich von manchmal einem Dutzend aufgestellter Hypo- 
thesen nur auf deren zwei oder drei, die nach seinem klug abwägenden Urteil am 
stichhaltigsten sind, verweist. 

Über Aufbau und Einteilung des Kommentars wurde schon in der Rezension über 
den 1. Band gesprochen. Auch in II und III werden die Gesänge zunächst insgesamt, 
sodann in ihren Hauptthemen gegliedert charakterisiert. Hierdurch werden die tra- 
genden Gedanken klar erkenntlich, während der eigentlihe Kommentar dem Ab- 


lauf Verse folgt und je nach Wichtigkeit bei einzelnen Stellen länger oder kürzer 
verweilt. 
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Verf. bemüht sich vor allem um eine gelehrte geschichtlich-philologische Dokumen- 

tierung. Er liefert das Gepäck an Kenntnissen, das nötig ist, um die Dichtung in 
ihren geschichtlichen Rahmen zu stellen. Aber es handelt sich nicht nur um eine Kom- 
pilation, sondern um das Ergebnis eigenen selbständigen Überdenkens der aufge- 
zeigten Probleme. Dabei offenbart G. vorzügliches Talent geschickter didaktischer 
Auseinandersetzung. Die Kennzeichnung vor allem der markanten Episoden des 
Epos — wie etwa der Anklagerede des Hugo Capet gegen das französische Königs- 
haus, Purg. XX, 34/96 oder der Begegnung mit Cato, Purg. I, 28/108 — sind 
Glanzleistungen klarer und gestraffter Wiedergabe. Es scheint uns, daß — ein zu- 
sätzlicher Gewinn — in II und III auch Dantes dichterische Kraft der Darstellung 
durch Hinweise auf Anaphern, Vergleiche, Wortspiele, Umschreibungen, Redegewalt 
und Veranschaulichung äußerer Gebärden stärkere Berücksichtigung findet. 

Bei einer solchen Vielfalt zur Debatte stehender Meinungen wie sie hier gegeben 
ist, versteht es sich von selbst,‘ daß man manchmal noch etwas hinzugefügt haben 
möchte. So bleibt unerörtert, wieso Dante Adelshochmut und politische Anmaßung 
mit Künstlerstolz in einen Topf werfen konnte (Purg. XI), was Villaroel etwa so 
erklärte, Dante habe alle irdischen Erscheinungen aus dem Gesichtswinkel des Jen- 
seits heraus, sub specie aeternitatis, gesehen und außerdem verrate sein Ton dort, 
wo er vom Schicksal des Künstlers und des Dichters spreche, mehr Mitleid und zeige, 
daß Dante hier unter dem Eindruck mehr des Schicksalhaften als des Sündhaften 
stehe. — Man möchte sodann gerne ergänzend bemerken, daß Dantes Darstellung, 
wo sie von der Gefangennähme des Bonifatius VIII in Anagni und der Aufhebung 
des Templerordens redet (Purg. XX, 86), sich aufs engste mit der Chronik des 
Villani berührt. — Zu Par. XXX, 137 sollte ausführlich darauf hingewiesen wer- 
den, warum — nach der überzeugenden These von Friedrich Schneider — die Gestalt 
des deutschen Kaisers Heinrich VII soviel für Dante bedeutete. Des damals in Ver- 
bannung lebenden Dante Zuversicht auf eine Wiederkehr der Gerechtigkeit und des 
- Friedens, besonders in Florenz, das unter dem Streit zwischen Weißen und Schwarzen, 
Ghibellinen und Welfen litt, mag sich mit dem Wissen vom bevorstehenden Rom- 
zug des Kaisers verbunden haben, welcher der Errichtung einer Weltordnung in 
Frieden und Gerechtigkeit dienen sollte, eines idealen Imperiums, eines „südlichen 
Gartens des Reiches“. — Dann wieder vermißt man den Hinweis auf das eine oder 
andere Forschungsergebnis. So verdiente zur Erklärung von Purg. XXXIII, 36, wo 
davon die Rede ist, daß Gottes Rache „non teme suppe“, Mazzoni Erwähnung, der 
diese Stelle am überzeugendsten auslegte, indem er auf einen Passus in den Recits 
d’un me£nestrel de Reims verwies, wo der Autor davon erzählt, daß Philipp August 
gegen 1214 in Parodie auf das Abendmahl seine Ritter in geweihtem Wein aufge- 
weichte Brotbrocken (suppe) essen und unbedingte Treue zu ihm schwören ließ. — 
Schließlich möchte man sich hie und da für eine andere Interpretation entscheiden 
als jene, welcher G. den Vorzug gibt. Während G. zu Purg. I, 58/60 (Questi non 
vide mai l’ultima ora) sich der Auslegung von Pietrobono (suicidio) anschließt, ist 
man versucht, Barbi (morte spirituale) den Vorzug zu geben. 

Dies sind wahllos herausgegriffene und beliebig zu vermehrende Beispiele dafür, 
daß man noch anderes und hie und da vielleicht auf andere Weise hätte bringen 
können. Aber all dies sagt nichts gegen die machtvolle geistige Spannweite und die 
gründliche Sorgfalt des Gmelinschen Vorgehens. ni 

Es bleiben freilih genug Eigenheiten der Göttlichen Komödie, die selbst der 
größte wissenschaftliche Interpret niemals wird „kommentieren“ können, so die 
grundlegende Frage, wo hier die Abhängigkeit von der Überlieferung endet und das 
eigentlich dichterische Werk beginnt, d. h. wie sich die Vorstellung von einem zum 
festen geistigen Besitz gewordenen Traditionsgut mit einer Neuschöpfung durch 
Phantasie und Gefühl verband; oder wie es zu diesem Geheimnis sprachlicher Neu- 
geburt (Bertoni: „elevazione della lingua“) kommen konnte, d. h. der Tatsache, daß 
Dantes Sprache, die in der Vita Nuova und den Rime noch von alten Ausdrucks- 
elementen, von verschwommenen, schmachtenden Bildern des Stil Nuovo getragen ist, 


fa 
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hier von einem machtvollen, kräftigen Akzent bewegt wird, und „daß das Italieni- 
sche der Göttlichen Komödie bald als schlichte urwüchsige Volkssprache anmutet, bald 
als klassisch gewordener Kunstbau, bald als schulmäßig bearbeiteter, gezüchteter, ge- 
schmiedeter, gehämmerter, abstrakter, eigenwilliger und doch nicht schrullenhafter, 
sondern folgerichtig erzwungener, geistiger Ausdruck“ (Vossler). 

Soweit jedoch die Wissenschaft mit ihren augenblicklichen Mitteln und Kenntnissen 
vorstoßen kann, um eine so gewaltige und eigenartige Schöpfung wie die Göttliche 
Komödie zu erklären, tat sie es mit diesem dreibändigen Gmelinschen Werk. Wenn in 
den letzten Jahren in Italien der Wunsch immer lauter wurde, Dante aus dem Er- 
leben dieser unserer Zeit heraus ein neues, würdiges, großes Denkmal zu errichten, 
so möchte uns scheinen, als habe Gmelin dem großen Florentiner mit seiner Über- 
setzung und vor allem auch seinem Kommentar das würdigste Monument gesetzt, das 
ihm von Deutschland aus geschenkt werden konnte. 

Albert Junker (Erlangen). 
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deur — Erhard Lommatzsch: Die Wortgruppe herbergier im altfranzösischen Wör- 
terbuch — Ramon Men£ndez Pidäl: Focilare; delphinus. Notas etimolögicas e hi- 
störicas — Karl Michaälson: Longis — Francesc de B. Moll: EI catalä en el ‚Dic- 
cionario Etimolögico Espahol e Hispänico‘ — Joseph M. Piel: Zwei portugie- 
sisch-galicische Etymologien — Maurice Piron: Termes inedits du liegeois ar- 
chaique — Guy de Poerc: Aller. Essai de definition semantique et d’&tymologie 
— Bernard Pottier: La valeur de la datation des mots dans la recherche &tymolo- 
gique — Georg Redard: Du sigle au n&eologisme — Günter Reichenkron: Vor- 
römische Bestandteile des Rumänischen — Jean Renson: Les noms wallons de la 
myrtille — Gerhard Rohlfs: Die hispanishen Namen der Bachstelze — Fritz 
Schalk: Das Wort bizarr im Romanischen — Heinrich Schmid: Eine lexikologische 
Merkwürdigkeit des Unterengadinischen — Jean Seguy: Occitan tesy(n) ‚petit du 
porc; porc‘ — Giandomenico Serra: Centri e stazioni pastorali sul territorio dell’ 
antica leguria — Serafim da Silva Neto: Histöria da preposigäo portugudsa ate — 
Alf Sommerfelt: Vieux frangais curt, curteis et curteisie en norv&gien et en islan- 
dais — Arnald Steiger: Altromanische Pferdenamen — Helmut Stimm: Zu gallo- 
romanisch balaier (-ar), balai, balle (de ble) — Benvenuto Terracini: La notorietä 
de segno semantico — Antonio Tovar: Esp. amarraco, vasc. amar, amai, y el topo- 
nimo amaya — Heinrich Wagner: Keltisch-Germanisches — Max Leopold Wagner: 
Einiges über die Vorgeschichte, die Entstehung und die Anlage des ‚Dizionario 


Etimologico Sardo — Mario Wandruszka, Etymologie und Philosophie — Paul 
Zumthor: Fr. etymologie. 


Am 7. November verschied nach längerer schwerer Krankheit 


HERMANN GMELIN 


Dr. phil., ordentlicher Professor der romanischen Philologie an 
der Universität Kiel, erst 58 Jahre alt. Es war ihm noch vergönnt, 
das Erscheinen des dritten und letzten Bandes seines großen 


Kommentars zur ‚Divina Commedia‘ zu erleben, der ihm einen 


Ehrenplatz in der Dante-Forschung sichert. Auch für unsere Zeit- 


schrift, der er seit 1954 als Mitherausgeber verbunden war, 
bedeutet sein Tod einen schweren Verlust. Für die ungetrübte 


harmonische Zusammenarbeit werde ich ihm stets dankbar sein. 


F. R. Schröder 


ERICH KÖHLER * HEIDELBERG 


DIE ABTEI THELEME 
UND DIE EINHEIT DES RABELAIS’SCHEN WERKS: 


Der fünfteilige Romanzyklus des Francois Rabelais erschien zwischen 1532 
und 1564, in einer Zeitspanne also, innerhalb deren das Band zwischen Hu- 
manismus und Reformation endgültig entzwei geschnitten wurde. Als Ra- 
belais die ersten beiden Bücher herausgab (1532 und 1534), war noch keines- 
wegs abzusehen, daß die reformatorischen Bestrebungen in einen neuen, den 
soeben gewonnenen individuellen Spielraum wieder bedrohenden Dogma- 
tismus umschlagen würden; Rabelais war noch nicht von Calvin verdammt 
worden, sein gepriesener Meister Erasmus hatte freilich bereits mit Luther 
gebrochen. Der Rabelais der späteren Jahre stand zwischen zwei Feuern — 


1 Offentliche Antrittsvorlesung, gehalten am 28.1.1959 an der Universität Heidel- 
berg; gedruckt mit Ergänzung der Zitate und mit Anmerkungen. — Zitiert wird 
nach der Rabelais-Ausgabe von Jean Plattard, Paris 1946—1948 (Les Textes 


Frangais). 
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was sehr wörtlich und materiell zu nehmen ist — und als er nach zwölfjähri- 
gem Schweigen sein Werk mit dem Tiers Livre (1546) fortsetzte, war eine 
große Hoffnung zu Ende gegangen. Thema, Ton und Komposition sind ver- 
ändert, und es scheint ein aussichtsloses Unterfangen zu sein, die gleichwohl 
spürbare Einheit des Gesamtwerks fassen zu wollen, eine Einheit, die, wie 
es scheint, eher von einem durch den Wandel der Verhältnisse verdeckten 
und modifizierten Ziel als von den episodischen und strukturellen Gegeben- 
heiten des Werks her in den Griff zu bekommen ist. 

Die Forschung hat von jeher in der berühmten Episode von der Errichtung 
der Abtei Thel&me, dem Entwurf einer idealen menschlichen Gemeinschaft, 
ein oder das Kernstück des Gesamtwerks, das mehr oder weniger verrätselte 
weltanschauliche Glaubensbekenntnis des Autors gesehen, ohne indessen das 
Verhältnis dieser Episode zum Ganzen zu präzisieren. Jahrzehntelang vor- 
gebrachter Tiefsinnigkeiten müde, will der letzte Herausgeber der Theleme- 
Kapitel, Raoul Morcay, in ihnen nur ein geistreiches Spiel des Autors, ein 
im Grunde unverbindliches „po&eme de la renaissance“ sehen?, und ein sonst 
recht ernster Forscher, der Belgier Fernand Desonay, erklärt sie zum genialen 
UK. 

Bei diesem Erkenntnisverzicht - und um einen solchen handelt es sich — 
ist verkannt, in welchem Ausmaß gerade bei Rabelais die Weisheit sich im 
Gewande der Narrheit, der Ernst sich im Gelächter verbirgt, und diese Ver- 
kleidung ganz im Sinne der Erasmischen Stultitia zum Wesen selbst gehört. 
Die Sprache Rabelais’ selbst, ungeachtet ihrer Exzesse, sollte warnen. Diese 
lexikographische und syntaktische Orgie, welche die Sprache nach allen Rich- 
tungen auf ihre schöpferische Kraft auszumessen und zu erproben scheint, 
diese unaufhörliche, vor nichts zurückschreckende Stilmischung, ist ein exem- 
plarischer Spezialfall des literarischen Ausdrucks für eine neue Synthese von 
Geist und Körper, der Befreiung des auf die natürliche Perfektibilität des 
Individuums vertrauenden Denkens aus den Fesseln einer fremdgewordenen 
Vorstellungswelt. 

Diese sprachliche Eruption mit ihren alle traditionelle Rhetorik aus- und 
überspielenden Größenverschiebungen steht in engem Zusammenhang mit 
der Überdimensionalität der Romanfiguren, die freilich ebensowenig durch 
das ganze Werk durchgehalten wird wie der unbeschwerte Optimismus der 
ersten Bücher. Die Präzision ungeheuerlicher Zahlenangaben nimmt der 


® L’Abbaye de Thel&me, publite par Raoul Morgay. (Textes Litteraires Frangais) 
Gentve — Lille 1942?, 

® En relisant l’Abbaye de Thel&me, in: Frangois Rabelais. Ouvrage publi& pour le 
quatri&me centenaire de sa mort, 1553—1953, Gen&ve — Lille 1953. — Daß man 
die Gestalt des Jean des Entommeurs, den ja Gargantua mit der Errichtung einer 
Abtei „a son devis“ für seine Dienste belohnt, als Argument gegen den Ernst der 
Theleme-Kapitel werten müsse — wie Morgay und Desonay meinen — will uns 
nicht einleuchten. Daß Frere Jean trotz seiner Bildungsverachtung mit seinem 
Aktionsdrang und seinem Vertrauen in die Natur durchaus einem Aspekt des 
Rabelais’schen Humanismus entspricht, hat Jean Plattard schon 1910 betont: 
L’&uvre de Rabelais, Paris 1910, S. 46ff. 
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Vulgarität die Schärfe; auch das Unanständige wird so monumental, daß es 
das Obszöne mit dem Aussprechen selbst vertilgt. Diese Riesen mit ihren ins 
fast Astronomische vergrößerten Lebensäußerungen und -bedürfnissen, von 
denen die Sprache gleichsam mitgerissen wird, enthüllen ihren Sinn im Ge- 
samtwerk als überaus anschauliche Konkretisierung der geistigen Emanzi- 
pation von einer Welt, die im Gelächter am schnellsten zusammenstürzt und 
in diesem Gelächter zugleich eine neue Wahrheit gebiert. Die Aufforderung 
zum richtigen Verständnis, die Rabelais seinem Roman vorstellt, gipfelt in 
den Versen: 

Mieulx est de ris que de larmes escripre, 

Pour ce que rire est le propre de l’homme. 

Das Lachen ist das Eigenste des Menschen, ist das Wesen des Humanen, 
und darum kann die Manifestation des Rabelais’schen Humanismus die Form 
einer fortgesetzten Provozierung des Gelächters annehmen. In der Abtei 
Theleme ist dieses Lachen zu jener idyllischen Serenität und Harmonie her- 
abgedämpft, auf deren Ebene für Johan Huizinga der Mediceerkreis, Eras- 
mus, Thomas Morus, Montaigne und Rabelais zusammenrückent. Solche Fest- 
stellungen lassen Erklärungen, die den in Heiterkeit geborgenen Ernst der 
Abtei Theleme in unverbindliches Spiel verflüchtigen, als abwegig erschei- 
nen. Um uns andererseits nicht in Spekulationen zu verlieren, wollen wir 
versuchen, Rabelais’ ideales Wunschbild im geistigen Koordinatensystem 
der geschichtlichen Kräfte des 16. Jahrhunderts zu situieren. 

Die Theleme-Kapitel bilden den abschließenden Höhepunkt des 1534 er- 
schienenen Gargantua-Buches, das in der Chronologie der Handlung den 1. 
Teil des Gesamtwerkes bildet. Den 2. Teil, den Pantagruel, hatte Rabelais 
zwei Jahre vorher veröffentlicht. Im 30. Kapitel dieses zuerst verfaßten 
Buches wird im Verlauf einer furchtbaren Riesenschlacht dem Epistemon 
der Kopf abgeschlagen. Ausgerechnet der Erzfilou Panurge vollzieht das La- 
zarus-Wunder der Wiedererweckung, und wie der Held der mittelalterlichen 
Lazarusversionen erzählt jetzt auch Epistemon von seinen Erlebnissen im 
Jenseits. Vom Himmel ist dabei allerdings nicht die Rede, sondern von einer 
Unterwelt, in der Hölle und Elysium sich verbinden. Die Teufel sind nach 
dieser Schilderung ganz vergnügliche Burschen, welche die Verdammten recht 
glimpflich behandeln. Besonders aufgefallen ist Epistemon aber, daß im 
Jenseits alle sozialen Verhältnisse sich umgekehrt haben: die großen Herren 
dieser Welt müssen dort ihr tägliches Brot sehr sauer verdienen, während die 
Philosophen und die Armen ihre Stelle einnehmen. Aeneas betätigt sich als 
Müller, Papst Alexander als Rattenfänger, Kleopatra verkauft Zwiebeln. 
Den Diogenes dagegen traf Epistemon, als er, königlich geschmückt, gerade 
Alexander den Großen verprügelte, weil dieser seine Schuhe nicht schön 
genug geputzt hatte. Den Philosophen Epiktet fand er zechend und tanzend, 
„vestu gualantement ä la francoyse, soubs une belle rame&e, avec force Da- 
moizelles“. (Pantagruel XXX). 


4 J.Huizinga, Europäischer Humanismus: Erasmus. Hamburg (rowohlts deutsche 
enzyklopädie) 1958, S. 93. 
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Der Vergleich mit den sicheren und möglichen Quellen Rabelais’, Lukian, 
Aucassin und Nicolete u. a., ergibt, daß Rabelais das Matthäus-Wort (23, 12) 
von den eigenmächtig Erhöhten, die erniedrigt werden und umgekehrt, sehr 
originell verwendet hats. Von der Gleichheit aller im Tode war im ganzen 
Mittelalter tröstlich die Rede gewesen, von einer Umkehrung der sozialen 
Verhältnisse aber hatte niemand gesprochen. Um diese letztere darzustellen, 
mußte Rabelais auf den Himmel verzichten und die Hölle als eine Stätte der 
Feste und Liebe gestalten, die schon der Held der mittelalterlichen Chante- 
fable Aucassin und Nicolete dem langweiligen Himmel vorgezogen hatte. 
Aus dem alten Topos von der „verkehrten Welt“ hat Rabelais hier einen 
Ernst gemacht, der in den komischen Vollzug der Auflösung der alten Feu- 
dalordnung die Parodie auf den Wunderglauben einbezieht und durch die 
vergleichsweise ewige und gerechte Ordnung der Unterwelt die „verkehrte“ 
Diesseitswelt korrigiert. 

Jene gerechtere Ordnung ist auch die natürlichere. Hätte die Umstülpung 
der irdischen Rangordnung nicht einen —- wenn auch sehr humanen - Strafvoll- 
zug bedingt, dann würde dieser lustige Hades mit seiner „abondance de vin 
et de viande“, seinen Tänzen, Spielen und Liebesfreuden ziemlich genau 
den sich ergänzenden Wunschvorstellungen von Irdischem Paradies, Golde- 
nem Zeitalter und Arkadien entsprechen. Epistemons Unterweltsschilderung 
ist die erste, noch polemisch gefesselte Rabelais’sche Projektion eines huma- 
nistischen Wunschtraums, dessen Zukunft hier noch in einem immer jenseitig 
bleibenden unterweltlichen Utopia verborgen ist. Die zweite Projektion ist die 
Abtei Thel&me. In der ersten, jenseitigen, ist das Schicksal noch in Strafe und 
Belohnung reflektiert; in der zweitert, irdisch gedachten, ist es außer Kraft ge- 
setzt. 

So wie das Jenseits des Epistemon-Berichts aus dem Gegensatz zur Ord- 
nung der Oberwelt lebt, so das Bild Thelemes aus der Umkehrung des mön- 
chischen Daseins. Bezeichnend ist, daß Rabelais dabei wesentliche Elemente 
der Schilderungen des Venus- und des Minervatempels durch den älteren 
Dichter Jean Lemaire de Belges zu einer Synthese von idyllischem Glück und 
Bildung verschmolzen hats. Thel&me ist ein Anti-Kloster, eine „religion au 
contraire de toutes aultres“ (Garg. LII)?. Es hat keine Mauern, weil Mauern 
Neid und Intrigen hervorrufen. Es gibt keine Uhr, weil, wie Gargantua sagt, 
es ein Wahnwitz ist, sich nach dem Glockenschlag zu richten anstatt nach dem 
Diktat von Einsicht und Vernunft. Weil in Klöstern nur Krüppel, Häßliche, 
Dummköpfe und Kranke zu finden sind und die beiden Geschlechter immer 


® Die beste literarhistorische Erklärung dieses Kapitels, auf die wir uns stützen, 
bietet Manfred Bambeck, Epistemons Unterweltsbericht im 30. Kapitel des Panta- 
gruel. In: Etudes Rabelaisiennes I, Gentve 1956, S. 28ff. 

° S.R.Lebegue, Rabelais et les grands rhetoriqueurs. In: Les Lettres Romanes XII 
(1958) S. 9ff. 

” Für nicht unwesentliche Einzelheiten scheint Rabelais sich an Dante orientiert zu 
haben; s. Walter Pabst, Die Pforte von Th&l&me und Dantes Höllentor. In Wis- 
sensch. Zeitschr. d. Friedrich-Schiller-Universität Jena, Jg. 5 (1955/56), Gesellsch.- 
u. sprachwiss. Reihe H. 2/3 (Festschr. f. E. von Jan), S. 325—328. 
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getrennt sind, was zu heimlichen Übertretungen führt, deshalb dürfen in 
Thel&me nur die Schönen, Gebildeten und Gesunden wohnen, und zwar so- 
wohl Frauen wie Männer. Jeder Thelemit verfügt über eine Wohnung mit 
allem Komfort, einschließlich eines Betraums; eine Kirche hat Thel&me nicht, 
es gibt also auch keine Messe®. Gargantua, der Gründer, hat für alles gesorgt: 
‚für ausgesuchte Nahrung, kostbare Kleidung und Schmuck, Diener, Turnier- 
und Reitplätze, Theater, Bäder, Lustgarten und für Räume, in denen die 
Herren sich einer kosmetischen Behandlung mit exquisiten Parfümen unter- 
ziehen, bevor sie den Damen ihren Besuch abstatten. Die riesige Bibliothek 
ist gemäß den sechs Sprachen Griechisch, Latein, Hebräisch, Französisch, Tos- 
kanisch, Spanisch auf sechs Stockwerke eines Trakts dieses Schlosses unter- 
gebracht, dessen genaue Beschreibung leicht die Ähnlichkeit mit den Schlös- 
sern von Bonnivet, Chambord und Chantilly erkennen läßt. Jedem Bewoh- 
ner steht es frei, Theleme zu verlassen wann er will. 

So ist die Abtei Thel&me in allem das Gegenstück zum Kloster. Die The- 
lemiten leben nicht „par loix, statuz ou reigles, mais selon leur vouloir et 
franc arbitre (Garg. LVII). Es gibt nur eine einzige Regel, die alle Regeln 
aufhebt: Fay ce que vouldras, „Tu was du willst“. Wie aber kann - so erhebt 
sich die Frage - das individualistische „Tu. was du willst“ zur Grundlage 
eines vollkommenen Gemeinschaftslebens werden? Wie verträgt sich die un- 
begrenzte Freiheit des Einzelnen mit absoluter gesellschaftlicher Harmonie? 
Rabelais durfte glauben, hier ganz konsequent verfahren zu sein. Das Leben 
der Thelemiten ist frei von jeglichem Utilitarismus, sie tun nichts, als sich 
selbst in völliger Freiheit zu entfalten, und diese Entfaltung ist der Inhalt 
ihrer Freiheit®. 

Thel&me bedarf keines Oberhauptes, keiner Verwaltung, keiner Disziplin, 
denn jeder handelt freiwillig richtig. Der Einzelne tut von sich aus, was auch 
allen anderen recht ist; er gerät nicht in einen Widerspruch zur Ordnung der 
Gemeinschaft, weil sein Tun selbst diese Ordnung erzeugt. Das einzige Ge- 
setz ist die Freiheit vom Gesetz. Der freie Wille allein konstituiert die Norm, 
die als Norm dann für das Bewußtsein inexistent ist. Das Fay ce que vouldras 
ist die einzige Regel, in welcher die Regel als solche aufgehoben ist. Und 
Rabelais’ Abtei Thel&me ist die einzige Utopie, in welcher das Glück des 
Menschen nicht dekretiert wird. 

In der Kongruenz von Pflicht und Neigung, die für alle gilt, werden die 
Inhalte der Individualwillen identisch. Freiwillig - „par leur franc vouloir“ - 
haben die Damen sich auf die gleiche, freilich überaus kostbare Kleidung ge- 
einigt — was viel heißen will —, und freiwillig ziehen die Herren an, was die 
Damen jeweils wünschen. Wenn ein Thelemit sagt: „allons & l’esbat es 
champs“, dann gehen alle sich im Freien vergnügen; sagt einer „ jouons“ oder 
„beuvons“, dann spielen oder trinken sogleich alle gemeinsam. 


8 Vgl. dazu A. Lefranc, CEuvres de Frangois Rabelais. Ed. crit. p. p. A.L., t. I, Paris 


1912, Introduction, p. XXVI. Br N 
% Dieser Aspekt ist sehr gut herausgearbeitet von Rita Falke, Persönliche Freiheit 


und die Utopien. Diss. Hamburg 1954 (Masch.-Schr.) Ss. sıf. 
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Ein solches Maß an Übereinstimmung, auch von Körper und Geist, und 
nicht nur im Individuum, sondern auch der Individuen untereinander, ist 
selbst im Bereich der Fiktion logisch nicht mehr zu begründen. Diese prästabi- 
lierte Harmonie kann nur von einer besonderen, im humanistischen Weltbild 
beschlossenen Anthropologie aus als möglich erscheinen. Die Thelemiten ha- 
ben „par nature un instinct et aguillon qui tousjours les poulse a faictz ver- 
tueux et retire de vice, lequel ilz nommoient honneur“ (Garg. LVII). Welche 
Überzeugung dahinter steht, wird durch ein von Jean Plattard angezogenes 
Wort des Erasmus deutlich: „Naturam apello docilitatem et propensionem, 
penitus insitam, ad res honestas“1%, Die menschliche Natur ist virtuelle Tu- 
gend. Der Wille des so veranlagten Individuums - „vouloir et franc arbitre“ - 
befindet sich, sofern er nicht gestört ist, in voller Übereinstimmung mit der 
Triebgesamtheit, der Gegensatz von Affekt und Norm ist aufgehoben, natura 
und lex sind identisch; anders gesagt, die Problematik der lex naturalis hat 
hier ihre optimistische humanistische Lösung gefunden. Thomas von Aquin 
hatte den augustinischen Dualismus von göttlich verordnetem Gesetz und 
sündiger Natur in der Analogie von mittelalterlicher Gesellschaftsordnung 
und im Menschen wirkender göttlicher Ratio aufgehoben; die Natur selbst 
partizipiert am Gesetz. Aber mit dem Verfall der mittelalterlichen Welt, mit 
der Ablösung der erbständischen durch eine berufsständische Gesellschafts- 
ordnung mit dem Aufkommen des Manufakturkapitalismus wird die Kluft 
zwischen Natur und Gesetz wieder aufgerissen!!. Da die aufgebrochene Welt 
in ihrer Unordnung nicht als „natürlich“ begriffen werden kann, sondern als 
fremd und verderbt erscheint, bezieht die Reformation, speziell der Calvinis- 
mus, das Wesen der Menschen mit in diesen Bereich der Konkupiszenz ein. 
Über den Abgrund hilft nur - für ganz wenige — die Gnade eines zum Deus 
absconditus gewordenen Gottes. Der Bruch der Humanisten mit den Refor- 
matoren erfolgt durch die Weigerung, diese Konsequenz mitzuvollziehen. Da 
indessen auch für die Humanisten Ordnung und Sinn aus der Gesellschaft 
selbst nicht mehr abzulesen waren, mußte die Möglichkeit harmonischen Da- 
seins im Individuum gesucht werden. Der Optimismus war nur noch im Glau- 
ben an die Perfektibilität des Individuums möglich. Dieses Vertrauen in die 
menschliche Natur konnte keine deutlichere Formulierung finden als in der 
Harmoniegewißheit der Gemeinschaft von Thel&me. Natur und Gesetz fallen 
hier zusammen, sind nicht nur analog, sondern identisch. Die Affinität zum 
stoischen Naturgesetzbegriff, der Übereinstimmung zwischen Natur und 
menschlicher Vernunft, ist bei Rabelais evident!?. Und so wie die stoische An- 
thropologie eine solche des Widerstands gegen das Schicksal ist, so meint auch 
der Pantagruelismus das heitere, überlegene Bestehen inmitten einer wider- 


10 Jean Plattard, Frangois Rabelais, Paris 1932, S. 195. 
1 Über die geschichtlichen Bedingungen für den Wandel des Naturgesetzbegriffs s. 


Franz Borkenau, Der Übergang vom feudalen zum bürgerlichen Weltbild, Paris 
1934, S. 15ff. 


'® Zu den stoischen Gedanken bei Rabelais vgl. M. A. Screech, Some stoic elements in 


Rabelais’s religious thought (the will-destiny-active virtue), in: Etudes Rabelai- 
siennes I, Geneve 1956, S. 73—97. _ 
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wärtigen Welt: „certaine gayet€ d’esprit conficte en mespris des choses for- 
tuites“ (Prolog zum Quart Livre). 

Die Thelemiten freilich bedürfen im Gegensatz zu den anderen Figuren 
Rabelais’ der Ataraxie nicht: die freie Entfaltung ihres Wesens ist gegen das 
positive Recht und seine Unordnung gewordene Ordnung abgeschirmt. Weil 
die Gesellschaft und ihre Institutionen naturwidrig sind — Rabelais’ unauf- 
hörliche Satire läßt daran keinen Zweifel - kann sich die menschliche Natur 
nur in einem Reservat in Reinheit entfalten. Jede Art von Zwang und Unter- 
werfung verfälscht das auf die Tugend gerichtete Naturgesetz im Herzen 
durch die natürliche Reaktion gegen das Verbotene: 

„lceulx, quand par vile subjection et contraincte sont deprimez et asserviz, detour- 


x 


nent la noble affection, par laquelle & vertu franchement tendoient, & deposer et 
enfraindre ce joug de servitude; car nous entreprenons tousjours choses defendues 
et convoitons ce que nous est denie“. (Garg. LVII). 


Die Freiheit ist der sicherste Schutz vor der Verderbnis. Wer sind nun die- 
jenigen, die in Theleme vor der Verfälschung ihrer Natur durch die Welt 
bewahrt werden? Daß es sich bei der Abtei Theleme gerade auch um eine 
Einrichtung zum Schutz vor den herrschenden Institutionen handelt, wird zu- 
mindest im Hinblick auf eine der drei Kategorien von Menschen ganz klar, 
die in Theleme aufgenommen werden. Die Inschrift über der großen Pforte 
von Theleme fordert die Anhänger des Heiligen Evangeliums zum Eintritt 
auf und verspricht ihnen „refuge et bastille“ gegen die „ennemys de la saincte 
parolle“* (Garg. LIV). Gemeint sind die Träger der reformatorischen Bestre- 
bungen der Zeit und die Vertreter eines christlichen Humanismus, die sich - 
wie Erasmus — wenig später von Luthertum und Calvinismus distanzieren 
müssen. Im Jahre 1534 konnte Rabelais noch die Überzeugung hegen, daß 
zwischen den protestantischen Strömungen und dem quasi-deistisch geläuter- 
ten Epikuräismus humanistischer Prägung kein Widerspruch bestand. Die 
„Evangelischen“, die in Theleme die „Loy Profonde“ begründen, führen dort 
offenbar das gleiche Leben wie die edlen Ritter und die Damen von hohem 
Stand, die außer ihnen die Abtei bevölkern!3. Aber sie sind schutzbedürftiger 
als jene. Das in der Forschung sehr umstrittene, von Rabelais dem zeitge- 
nössischen Dichter Mellin de Saint-Gelais entlehnte, aber von ihm selbst er- 
weiterte Enigma, das die Theleme-Episode und damit auch den Gargantua 
beschließt, nimmt das Thema der Verfolgung der wahren Lehre wieder auf. 
Dieses — sicherlich ernst zu nehmende!? — Enigma, das eine Entsprechung in 


13 Nirgends ist von einem Unterschied irgendwelcher Art die Rede. Es ist überdies 
wohl kein Zufall, daß die Doppelstrophe der Inschrift, die sich an die Vertreter des 
„Sainct Evangile“ richtet, weder am Anfang noch am Schluß steht, sondern von den 
Aufforderungen an die „nobles chevaliers“ und die „dames de hault paraige“ ein- 
gerahmt wird. 

14 S, zuletzt Emile V. Telle, Thel&me et le paulinisme matrimonial &rasmien: le sens 
de l’Enigme en Prophetie (Gargantua, Chap. LVIIN), in: Frangois Rabelais. 
Ouvrage publi€ pour le quatrieme centenaire de sa mort, S. 104—119; und M.A. 
Screech, The Sense of Rabelais’s Enigme en Prophetie (Gargantua LVIII). A Clue 
to Rabelais’s Evangelical Reactions to the Persecutions of 1534. In: Bibl. d’Huma- 
nisme et Renaissance. Travaux et documents. XVIII (1956) S. 392—404. 
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einem den Gargantua einleitenden Gedicht hat, stellt die Idealkonstruktion 
Th£löme in die Wirklichkeit der Geschichte zurück. Als ausgespartes Wunsch- 
bild und Zufluchtsort ist sie der Welt zugleich entrückt und mit ihr konfron- 
tiert. 

Aufgenommen werden in Theleme allein die „gens liberes, bien nez, bien 
instruictz“ (Garg. LVII), und die „beaulx, bien formez et bien naturez“ 
(Garg. LIII). Zu ihnen gehören also die „Evangelischen“, unter denen wir 
auch jene Bildungsaristokratie mit zu verstehen haben, zu welcher der Autor 
sich selber zählte. Daß Rabelais für die übrigen den Geburtsadel fordert, be- 
darf einer Erklärung. 

Der Tugendtrieb der unverfälschten menschlichen Natur heißt bei den 
Thelemiten — wie wir uns erinnern - honneur — „Ehre“. Jacob Burckhardt 
hat, als er Rabelais als Kronzeugen für einen neuen Ehrbegriff der Renais- 
sance heranzog!5, völlig übersehen, in welch starkem Maße hier noch mittel- 
alterliche Vorstellungen nachwirken. Honneur ist in Thel&me mit los und 
deduictz verbunden, mit Grundbegriffen der höfischen Literatur des Mittel- 
alters also. Die Benennung preud’hom für den Thelemiten weist auf die reife 
mittelalterliche Konzeption eines Gesinnungsadels, der sich zwar am Geburts- 
adel orientiert, ihn aber nicht notwendig verlangt. Im Rabelais’schen honneur 
verbinden sich der ritterliche Humanismus des Mittelalters und der Natur- 
begriff der Renaissance. Das Postulat des Geburtsadels ist bei Rabelais - 
nicht wesentlich anders als bei Castiglione, den er vermutlich gekannt hat — 
eine zusätzliche, traditionalistische Legitimation der Elite, die Rabelais in 
seinem Wunschreich ansiedelt. 

Das nach allen Seiten im Sinne von Gargantuas berühmtem Erziehungs- 
programm entwickelte und vervollkommnete Individuum ist die einzige Norm 
für eine harmonische Gemeinschaft, die darum auch auf solche Individuen 
beschränkt ist. Das Glück der Thelemiten ist das Glück eines Auswahlmen- 
schentums, das einerseits das Wesen der menschlichen Natur überhaupt zu 
erfüllen beansprucht, und doch andererseits das Gros der Menschen notwendig 
ausschließt. Damit aber tut Rabelais im profanen Bereich im Grunde nichts 
anderes als die Reformatoren, voran Calvin, auf dem religiösen Gebiet: nur 
ganz wenige sind auserwählt, und es bleibt völlig im Dunkeln, wer sie aus- 
erwählt. Der Ratschluß der Natur, die doch für die Menschheit gilt, bleibt so 
undurchschaubar und willkürlich in seiner Gnadenverteilung wie der Deus 
absconditus. 

Diese Analogie war weder Rabelais’ Absicht, noch wurde sie ihm bewußt. 
Aber ein echter Schriftsteller kann sich den Antagonismen der geschichtlichen 
Wirklichkeit nicht entziehen, selbst wenn ihre Hereinnahme in das Werk 
seine subjektiven Ziele widerlegt. Die schlechte Wirklichkeit des 16. Jahr- 
hunderts mit den gleichwohl in ihr enthaltenen optimistischen Erwartungen 
der Humanisten, die den Entwurf Thel&mes provozierte, trägt ihre Wider- 
sprüche noch in die Idealkonstruktion selbst hinein, die sie überwinden sollte. 


15 Die Kultur der Renaissance, VI, Leipzig 1904°, II, S. 155. 
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Es ergibt sich dabei der über Rabelais’ Werk hinaus zum Nachdenken 
zwingende paradoxale Tatbestand, daß die human gedachte Elite die Huma- 
nität in Frage stellt. Aus Thel&me ist nicht nur alles Volk, sondern es sind 
auch alle Kranken ausgeschlossen, überhaupt alle Stiefkinder der Natur. Und 
neben Mönchen, Juristen und Wucherern wird auch den Eifersüchtigen der 
Zugang verwehrt. Dieser letztere Umstand führt uns zu einem weiteren Indiz 
für die konkrete geschichtliche Bedingtheit dieses Wunscbilds: die Liebe, 
oder vielmehr die Absenz der Liebe. Die Harmonie der Individualwillen 
wird mit dem Verzicht auf die Liebe erkauft; es ist dies zugleich das deut- 
lichste unter den nur indirekten Zeugnissen dafür, daß es in Theleme keinen 
Privatbesitz gibt. Die Beziehungen zwischen den edlen Damen und Herren 
von Theleme beschränken sich auf „devotion et amytie“ (Garg. LVII). Zwar 
dürfen die Thelemiten als Antimönche grundsätzlich verheiratet sein, prak- 
tisch aber ist eine Ehe bei ihnen ausgeschlossen: das Eintrittsalter ist bei 
Frauen auf 10 bis 15, für Männer auf 12 bis 18 Jahre begrenzt (Garg. LIII). 
Wer heiraten will, muß Theleme verlassent®. Rabelais wußte, daß die Liebe 
den Menschen vereinzelt und der Gemeinschaft entfremdet. Mit der ausdrück- 
lichen Ausschließung der Ehemänner in Gestalt ihrer von der Minnedichtung 
und vom Rosenroman übernommenen Personifikationen als Jaloux und Dan- 
gier schützt er Th&l&me vor jeder egoistischen Privatisierung der Beziehungen. 
Diese Verbannung der Liebe aus einer idealen Gemeinschaft, die für ausge- 
wählte Menschen ein irdisches Paradies vorwegnimmt, erscheint erst recht 
* befremdlich, wenn man die zeitgenössische Bukolik zum Vergleich heranzieht. 
Der sich im Wunschbild des Goldenen Zeitalters verdichtenden Sehnsucht 
nach Freiheit vom Gesetz hatte Sannazaro in seiner Arcadia von 1502 
mit der vollen Liebesfreiheit seiner Schäfer sinnfälligen Ausdruck ge- 
geben. Tasso wird in seinem Aminta (1573) diesen Wesenszug des neuen 
Arkadien auf die Formel eines die Gebote der Natura erfüllenden „Erlaubt 
ist, was gefällt“ bringen!?, Rabelais’ „Tu was du willst“ meint inhaltlich ge- 
nau dasselbe. Wenn er trotzdem die Liebe aus Thel&me verbannt, so gesteht 
er stillschweigend eine ganz wesentliche Einschränkung des Fay ce que voul- 
dras ein. Dieser Widerspruch würde sich nur auflösen, wenn man die Liebe 
zur Sünde wider die Natur erklärte, ein Gedanke, den wir Rabelais auf kei- 
nen Fall unterstellen dürfen. Wie in jeder großen Dichtung faßt auch hier 
die Liebesproblematik mehr als nur das persönliche Verhältnis beliebiger 
Menschen. In die scheinbare Unwesentlichkeit dieser Beschränkung des „Tu 
was du willst“ ist das ganze Dementi eingegangen, das die Wirklichkeit der 
von ihr hervorgerufenen Idealkonstruktion entgegenhält. Die Aufdeckung 


16 „... quand le temps venu estoit que aulcun d’icelle abbaye, ou a la requeste de ses 
parens, ou pour aultres causes, voulust issir hors, avecques soy il emmenoit une des 
dames, celle laquelle l’auroit prins pour son devot, et estoient ensemble mariez, et, 
si bien avoient vescu ä Thel&me en devotion et amytie, encore mieulx la con- 
tinuoient ilz en mariaige; d’autant se entreaymoient ilz & la fin de leurs jours 
comme le premier de leurs nopces“. (Garg. LVII). 

17 Vgl. zu diesen Zusammenhängen den wichtigen Aufsatz von Hellmuth Petriconi, 
Das neue Arkadien, in: Antike und Abendland III (1948) S. 187—200. 


8 GRM 40/2 


114 Erich Köhler 


dieses Sachverhalts tut der literarischen und geistesgeschichtlichen Bedeutung 
dieses erstaunlichen Manifests humanistischer Gesinnung keinen Abbruc, 
sondern bestätigt sie nur, indem sie ihren tiefen historischen Wahrheitsgehalt 
und ihre künstlerische Problematik enthüllt. 

Die optimistischen Erwartungen, die in Theleme zu einem bildungsfreudi- 
gen Arkadien ohne Schäfer gediehen und in den Rätselgedichten, die den 
Gargantua eröffnen und beschließen, als konkrete Hoffnungen anklingen, soll- 
ten nur wenige Tage nach dem Erscheinen dieses Buches grausam zerstört 
werden. Die Affäre der kirchenfeindlichen Anschläge im Oktober 1534 be- 
stimmte Franz I. endgültig zu einer entschieden reformationsfeindlichen 
Politik. Angesichts der Trennung von Reformation und Humanismus und 
der Leugnung der Willensfreiheit durch die Reformatoren mußte der Zu- 
kunftstraum von der Realisierung einer harmonischen Gesellschaft von frei 
ihrer Natur folgenden Menschen sich alsbald als Illusion darstellen. Zwölf 
Jahre nach dem Gargantua greift Rabelais die Frage der autonomen Lebens- 
gestaltung wieder auf. Diesmal aber, der veränderten Situation gemäß, als 
Problem der Dialektik von Willensfreiheit und Determination. 

Zu Beginn des Tiers Livre kommt Panurge auf den Gedanken, zu heiraten, 
aber der Zweifel, ob seine Ehe auch glücklich sein werde, läßt ihn zu keinem 
Entschluß kommen. Damit ist das Thema angeschlagen, das nicht nur das 
ganze dritte Buch beherrscht, sondern auch noch durch das vierte und fünfte 
bis zum Abschluß des ganzen Werks durchgeführt wird. Mit dem Problem: 
soll Panurge heiraten oder nicht, nimmt Rabelais an der erneut aktuell ge- 
wordenen, in der ersten Jahrhunderthälfte zu einer Flut von Traktaten, Sa- 
tiren und Apologien führenden Diskussion der Frauen- und Ehefrage teil. 
Rabelais läßt an den Frauen und an der Ehe scheinbar kein gutes Haar. Die 
communis opinio sieht hier den Geist der Satire walten und beruft sich auf 
den viel bemühten „esprit gaulois“, wenn sie nicht gar im Gefolge des ver- 
dienstvollen Rabelaisforschers Abel Lefranc die Entstehung des Tiers Livre 
überhaupt erst aus Rabelais’ Begierde, in die Polemik um die Ehe einzu- 
greifen, erklärt!8. 

Eine solche Deutung ist indessen mehr als bedenklich. Wie verträgt sich 
der Umstand, daß Rabelais die Thelemiten sich in allen Dingen nach dem 
Willen der Damen richten läßt - „tout estoit faict selon l’arbitre des dames“ — 
mit seiner vermeintlichen Misogynie? Und wie konnte Rabelais es wagen, das 


18 „Subissant la contagion commune aux penseurs et aux Ecrivains, vers 1545, Rabe- 


lais n’a plus d’attention que pour les &nigmes redoutables du sexe f&minin et du 
mariage; il ne songe qu’& faire entendre sa voix dans le concert gen&ral.“ (CEuvres 
de Frangois Rabelais, €d. crit. p. p. Abel Lefranc, t. I, Paris 1912, Introduction, p- 
LI). — Das Verhältnis Rabelais’ zu den frauenfeindlichen Schriften untersuchte 
zuletzt mit erheblichen Korrekturen an der bisherigen Auffassung M. A. Screec, 
Rabelais, de Billon and Erasmus (A re-examination of Rabelais’s attitude to 
woman), in: Bibl. d’Humanisme et Renaissance, t. XIII, S. 241—65; ders, A 
further Study of Rabelais’s Position in the Querelle des femmes’ (Rabelais-Vives- 


Bouchard-Tiraqueau), in: Frangois Rabelais. Ouvrage p. p. le quatri&me centenaire 
de sa mort, S. 131—146. 
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Tiers Livre ausgerechnet der frommen Margarete von Angoul&me, Königin 
von Navarra und Schwester Franz I., zu widmen? Die Antwort kann nur die 
sein, daß Rabelais die „querelle des femmes“ als Stoff für ein allgemeineres 
Thema verwendete, als erzählerisches Material, dessen Aktualität zu nutzen 
sein gutes Recht war. Die Relevanz des tieferen Problems verleiht auch dem 
Stoff eine epische Substanz, die mit der Befragung aller erdenklichen Autori- 
täten, wie Panurges eheliche Zukunft aussehen würde, und schließlich mit der 
Reise zum Orakel der „Göttlichen Flasche“ die Elemente einer Romanfabel 
erhält. 

Worum es in Wahrheit geht, ist bereits zu Beginn angedeutet. Dem von 
tausend Zweifeln geplagten Panurge gibt Pantagruel zur Antwort: 

„N’estes vous asceur& de votre vouloir? Le point principal y gist. Tout le reste est 
fortuit, et dependant des fatales dispositions du ciel*. (III, x). 

Die Ehe kann, so heißt es weiter, zu paradiesischen Freuden, aber auch ins 
größte Unglück führen. Sie ist ein Abenteuer, in welches der einmal Ent- 
schlossene sich mit verbundenen Augen, gesenktem Kopf und sich Gott an- 
empfehlend hineinstürzen muß. 

Die zahllosen Versuche Pantagruels und. seiner Freunde, Panurges Schick- 

sal im Voraus zu ergründen, schlagen alle fehl. Die sibyllinische Antwort des 
Dichters Raminagrobis deutet Pantagruel indessen wieder im Sinne seiner 
ersten Stellungnahme: 
„Encores n’ay je veu response que plus me plaise. Il [Raminagrobis] veult dire 
‘qu’en l’entreprinse de mariage chascun doibt estre arbitre de se propres pens£es, et 
de soy mesmes conseil prendre. Telle a tousjours est€ mon opinion, et autant vous 
en dis la premiere foys que m’en parlastes.“ (III, xxix). 

Panurge aber will in die Zukunft sehen. Als letzte Hoffnung verbleibt das 
Orakel der „Dive Bouteille“, zu dem unsere Helden nach abenteuerlicher Fahrt 
gegen Ende des fünften und letzten Buches gelangen. Das Orakel der in einem 
Tempel unter der Erde befindlichen „Göttlichen Flasche“ gibt Panurge die 
langersehnte Antwort. Sie lautet: „Trinch“ - „Trinke“! — Die Priesterin Bac- 
buc erläutert den überraschenden Spruch: „soyez vous-mesmes interpretes de 
vostre entreprinse“ (V, xrv). Panurge begreift, befeuert vom genossenen 
Wein, auf seine Weise, was gemeint ist: er wird heiraten, weil er es will. 
Und wieder erinnert Pantagruel ihn daran, daß er ihm zu Anfang das Glei- 
che gesagt hat. Warum also überhaupt die vielen Konsultationen und die 
weite Reise? Den Schlüssel liefern die Worte Bacbucs: nicht das Lachen — so 
werden die von dem groteskem Humor irregeführten Leser zusammen mit 
den Helden jetzt belehrt - ist in Wirklichkeit das Eigenste des Menschen, 
sondern das Trinken des Weins der Wahrheit: „pouvoir il a d’emplir l’ame 
de toute verit&, tout savoir et philosophie“. Die weite Reise Pantagruels und 
seiner Freunde erweist sich als Allegorie der Wahrheitssuche. Der Weise soll 
handeln wie die Weisen der Antike, die noch genug zu erforschen übrig ge- 
lassen haben: „parfaire le chemin de la connoissance divine“, „chasse de sa- 
pience“, „(estimer) deux choses necessaires, guyde de Dieu et compagnie 


d’hommes“ (V, xvii). 
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Das Buch endet mit dem Aufruf zur Wissenschaft, zur fortschreitenden Er- | 


forschung der Wahrheit!?, die des Menschen würdigste, ja gottgegebene Auf- 


gabe ist. u 
Welcher Zusammenhang besteht nun zwischen diesem echt humanistischen 


Aufruf und dem Problem des Panurge? Panurges später Entschluß, gemäß 


dem Orakelspruch seinem Willen zu folgen und selbst den Sinn des eigenen 
Tuns zu interpretieren, wird von der Entscheidung des ganzen Buchs impli- 
ziert. Die spezielle Streitfrage des „an nubendum sit vel non“ erweist sich 
damit als vordergründig, als romanhafte Verkleidung und als Demonstra- 
tionsmittel des wirklichen Themas. Damit das persönliche Problem Panurges 
die lange Sucherreise überhaupt erst ermöglichen und die tiefere Fragestellung 
instrumentieren konnte, mußte der Figur Panurges ein Quantum an Feigheit, 
Unentschlossenheit und Hartnäckigkeit beigegeben werden, von dem das 
zweite Buch - der Pantagruel — noch nichts ahnen ließ2°. Der auffällige Cha- 
rakterwandel Panurges und seine Protagonistenrolle in den Büchern III bis V 


erklärt sich aus dem inneren Zwang, dem Heiratsproblem genügend Substanz 
für Anlaß und Durchführung einer extensiv globalen und intensiv universa- 


len Suche nach der Wahrheit zu geben. 

Was Ehefrage und Reise in einem nicht nur äußerlichen Sinn miteinander 
verbindet, ist das Problem des Verhältnisses von Fatalität und liberum arbi- 
trium, Determinismus und menschlicher Autonomie. Alle Konsultationen, die 
den Blick in die Zukunft öffnen sollen, bereiten nur die Pantagruels Über- 
zeugungen bestätigende Antwort des Flaschenorakels vor: „Seid selbst die 
Interpreten eurer Unternehmungen“. Der Wille prägt das unvorhersehbare 
Schicksal, wenn er es auch nicht abzuwenden vermag. Das im Grunde ganz 
private Heiratsdilemma Panurges ist nur das aktuelle literarische Motiv, an 
dem sich das zeitgenössische Weltproblem der Fatalität kristallisiert. Die 
Renaissance ist das Reich des Fatums, die Epoche der angestrengten Versuche, 
einen Blick in die Zukunft zu tun und dem Menschen in seiner Determiniert- 
heit noch einen Bewegungsraum für die allein sinnstiftende Freiheit seines 
Willens zu erhalten. Die Lösung der Reformatoren war für Rabelais so un- 
annehmbar wie für Erasmus. Am Eingang zum Tempel der „Dive Bouteille“ 
befindet sich eine Inschrift, die besagt: 

„Toutes choses se meuvent ä& leur fin.“ 
Daneben steht aber als eine zweite der Seneca-Vers, den Erasmus in den 
Adagia erklärt: 


„Ducunt volentem fata, nolentem trahunt“ 


Jetzt darf ich an die einzige Lebensregel der Thelemiten erinnern: Fay ce que 
vouldras, und auch daran, daß The&l&me, von griech. d&Anua, „Wille“ bedeu- 


19 „Vos philosophes qui se complaignent toutes choses estre par les anciens ecriptes, 
rien ne leur estre laisse de nouveau ä inventer, ont tort trop vident“. (V. xvii). 


° Eine gute Darstellung von Panurges Charakterwandel gibt Mario Roques, Aspects 


de Panurge, in: Frangois Rabelais. Ouvrage publie ..., S.120—130. Roques’ 
Schlußfolgerung führt indessen in die Irre: „Comme tel personnage de Balzac, 
Panurge aurait peu & peu impos£ sa loi & son auteur.“ 
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tet. Was in dieser den Wechselfällen des Daseins entrückten idealen Gemein- 
schaft absolute Geltung besitzt, hat sie in beschränkter Weise auch in der 
Wirklichkeit des Lebens. Das Vertrauen in die menschliche Natur ist auch dort 
berechtigt, wo das Fatum nicht außer Kraft gesetzt ist. Wer willentlich han- 
delt und sein Handeln im Sinne Bacbucs selbst interpretiert, den nimmt das 
Schicksal an die Hand, anstatt ihn zu verraten. Indem der menschliche Wille 
die Wahrheit innerhalb des Bereichs der Fatalität zu ergründen trachtet, gibt 
er dieser Fatalität selbst noch einen Sinn und meistert sie zugleich. 

Aus diesem Grunde enden und gipfeln sowohl das Heiratsproblem Panur- 


_ ges wie die von ihm ausgelöste und episch bedingte Sucherfahrt unserer Hel- 


den mit dem Aufruf zur Erforschung der „verit&“, zur Erwerbung des „savoir“ 
und der „philosophie“. Und Bacbuc kann die Reisenden mit dem Wunsch 
entlassen, der die stoische Moral des Pantagruelismus besiegelt: „Allez, amys 
en gayette d’esprit...“ (V, xvii). 

Die Probe, auf welche die Erfahrungen der späteren Jahre die Grundge- 
danken der Abtei The&leme stellten, haben deren Gültigkeit nicht annulliert. 
Die erhoffte Zeit freilich, da „tout bon vouloir aura son compromis“, (Garg. 
II) ist weiter entfernt denn je. Die drei letzten Bücher erweitern das huma- 
nistische Glaubensbekenntnis Rabelais’ für eine schlechter gewordene ge- 
schichtliche Wirklichkeit. In ihm ist letztlich der Sinn des ganzen Romans be- 
schlossen, ohne daß dessen Reichtum damit erschöpft wäre. Seinen im engeren 

„Sinne literarischen Wert erhält er wesentlich von der hintergründigen Ein- 


“heit des individuellen Heiratsproblems und der Reise. Die Ausweitung des 


privaten Dilemmas des Panurge und mit ihm die Motivierung der die Kom- 
position des ganzen bedingenden Reise ist dadurch gerechtfertigt, daß sich in 
ihm das gleiche Problem des Determinismus und der Willensfreiheit konkre- 
tisiert hat, das die Seele des ganzen Werks bildet. Trotz der Ungleichheit 
des Aufbaus im Einzelnen, trotz der Überfülle an satirischen Episoden und 
trotz des sich deutlich auswirkenden Abstands der Abfassungszeiten dürfen 
wir auf Grund der angedeuteten echten Einheit von Inhalt und Form auch 
den künstlerischen Wert von Rabelais’ Roman für erwiesen betrachten?!. Und 


21 Bei vorstehenden Überlegungen wurde der Umstand keineswegs außer Acht ge- 
lassen, daß die Verfasserschaft Rabelais’ für das Cinquieme Livre nach wie vor 
ungewiß ist. Kaum zweifelhaft ist jedoch, daß zum mindesten größere Fragmente 
und Skizzen von der Hand Rabelais’ die Grundlage für die spätere Bearbeitung 
durch einen andern bildeten. J. Plattard spricht von der „hypothese, fort vraisem- 
blable, que ses manuscrits ont &t€ retouch&s, augmentes et publies par un habile 
remanieur.“ (Frangois Rabelais, Paris 1932, S.325; vgl. ders., Etat present des 
&tudes rabelaisiennes, Paris 1927, S. 69— 72). Gewiß scheint es uns, daß Rabelais 
unter den Teilen, die er noch für das fünfte Buch vorbereitete, auf jeden Fall den 
Schluß, der ja auch der Abschluß der Reise wie des ganzen Werks werden sollte, 
selbst entworfen, wenn nicht sogar vollständig niedergeschrieben hat. Neue Argu- 
mente für Rabelais’ Verfasserschaft an großen Teilen des Cinqguieme Livre bringen 
N. C. Carpenter, The Authenticity of Rabelais’s Fifth Book: Musical Criteria. In: 
Mod. Lang. Quarterly XIII (1952) S. 299-304, und K. H. Francis, Rabelais and 
Mathematics. In: Bibl. d’Humanisme et Renaissance. Travaux et Documents, t. 


XXI (1959) S. 85—97, bes. S. 88. 
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der Leser darf das Gesamtwerk in Analogie zu der Gestalt des Pantagruel 
begreifen, den der Autor verstanden wissen wollte als „lIdee et exemplaire 


de toute joyeuse perfection“ (III, ır). 
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DIE EPOCHE ALS STRUKTURELEMENT IN DER DICHTERISCHEN 
WELT. ZUR DEUTUNG DER SPRACHE HEINRICHS VON KLEIST 
UND ACHIMS VON ARNIM 


HEINRICH VON KLEIST 
Am Ende der „Penthesilea“ ereignet sich das Ungeheuerliche: 


„.. . Jetzt steig’ ich in meinen Busen nieder, 
Gleich einem Schacht, und grabe, kalt wie Erz, 
Mir ein vernichtendes Gefühl hervor. 
Dies Erz, dies läutr’ ich in der Glut des Jammers 
Hart mir zu Stahl; tränk’ es mit Gift sodann, 
Heißätzendem, der Reue, durch und durd; 
Trag’ es der Hoffnung ew’gem Amboß zu 
Und schärf und spitz’ es mir zu einem Dolch; 
Und diesem Dolch jetzt reich ich meine Brust; 
So! So! So! So! Und wieder! — Nun ist’s gut. 
(Sie fällt und stirbt.)“ 


Keiner realen Waffe bedarf Penthesilea. Das „vernichtende Gefühl“ wirkt 
wie tödlicher Stahl. 

Wenn der Dichter sonst Zusammenhänge innerhalb des weiten Bereichs 
des noch nicht Sprache Gewordenen, der seinem schauenden Geiste offen liegt, 
erfaßt indem er sie in den sich geschlossenen Zauberkreis der Dichtung trans- 
poniert, einen begrenzten Raum des Spiels! schafft, wenn sonst die Formen 
des uneigentlichen Sprechens dazu dienen die Wirklichkeit? diesem geistigen 
Raum anzuverwandeln, in der Sprache „aufzuheben“, so geschieht hier das 
Umgekehrte: die Metapher drängt in unheimlicher Konsequenz zur Wirklich- 
keit zurück, sprengt den Raum der Sprache, den „irrealen“ Spielraum. So wie 


! Spiel wird hier in dem Sinne verstanden, in dem ihn das überaus anregende 
und an weiten Aspekten reiche Buch von Johan Huizinga: „Homo Ludes“ zu 
bestimmen versucht. Dort (Akademische Verlagsanstalt Pantheon Wien, Basel, 
Brüssel, Köln 3. Aufl. 0. J.S. 192; in der Ausgabe von Rowohlts „deutscher enzy- 
klopädie“ Bd. 21 S. 118): „Poiesis ist eine Spielfunktion. Sie geht in einem Spiel- 
raum des Geistes vor sich, in einer eigenen Welt, die der Geist sich schafft.“ 

® Unter Wirklichkeit wird hier ohne einen wertenden Akzent von eigentlich und 
uneigentlich, real und irreal einzumischen, all das verstanden, was man von der 
Dichtung aus gesehen als das Draußen bezeichnen kann, das, was noch nicht ins 
Wort eingegangen ist. \ 
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Penthesilea - in diesem Augenblick „antigrav“3 wie sonst nur noch Kleists 
Käthchen - in den dunklen Tod geht, so öffnet sich an dieser Stelle das dra- 
matische Geschehen dem weiten Raum des Unvertrauten. (Denn vertraut und 
überschaubar ist nur der Raum des Spiels.) Der gleiche Vorgang spielt sich 
ab im unheimlichen real werden des Wortes vom „vor Liebe aufessen“. 
Kleists Bildern wohnt eine Neigung inne, den Bereich der Sprache, den Illu- 
sionsraum der Kunst, zur Wirklichkeit hin zu durchbrechen. 

Goethe, dem es um die Wahrung dieses Raumes, um die unverletzbare 
Idealität der Kunst ging, mußte sich an der beunruhigenden Konsequenz der 


Kleistschen Bilder stoßen. Seine abwehrende Reaktion äußert er 1809 gegen- 
über J. D. Falk: 


„Beim Lesen seiner Penthesilea bin ich neulich gar übel weggekommen. Die Tragödie 
grenzt an einigen Stellen völlig an das Hochkomische, zum Beispiel wo die Amazone 
mit einer Brust auf dem Theater erscheint? und das Publikum versichert, daß alle 
Gefühle sich in die zweite, noch übrig gebliebene Hälfte geflüchtet hätten, ein 
Motiv, das auf dem neapolitanischen Volkstheater im Munde einer Colombine 
einem ausgelassenen Polichinell gegenüber, keine üble Wirkung auf das Publikum 
hervorbringen müßte, wofern ein solcher Witz nicht auch dort durch das beigesellte 
widerwärtige Bild Gefahr liefe, sich einem allgemeinen Mißfallen auszusetzen?.“ 


Hier wird Kleists Grundverschiedenheit gegenüber der Klassik deutlich: für 
Kleist, dem die Wirklichkeit als unüberschaubarer und rätselhafter Bereich 
erscheint®, gibt es keine Möglichkeit mehr, sie in eine geschlossene Form zu 


8 Dieser Begriff ist in Kleists Gespräch „Über das Marionettentheater“ (in den 
„Berliner Abendblättern“ erschienen) entnommen, wo er zentrale Bedeutung hat. 
Im 15. Auftritt. 

Zitiert nach der „Gedenkausgabe der Werke, Briefe und Gespräche“ Goethes 
im Artemis-Verlag Zürich, Band 22, S. 617. 

In seinen Briefen spricht Kleist vom „dunklen rätselhaften irdischen Leben“ (an 
Karoline v. Schlieben 18. Juli 1801, an Wilhelmine v. Zenge 21. Juli 1801). Nach 
seiner umbrechenden Begegnung mit der idealistischen Philosophie, der vielbe- 
sprochenen „Kantkrise“, schreibt er an Wilhelmine (9. April 1801): „Ich habe mich 
wie ein spielendes Kind auf die Mitte der See gewagt, es erheben sich heftige 
Winde, gefährlich schaukelt das Fahrzeug über den Wellen, das Getöse übertönt 
alle Besinnung, ich kenne nicht einmal die Himmelsgegend, nach welcher ich 
steuern soll ...“ (Das Bild des auf tobender See verlorenen Schiffes findet sich 
zweimal an zentraler Stelle in der „Familie Schroffenstein“). Wenn wir beachten, 
in welchem Augenblick, nämlich unmittelbar nach der Erkenntnis, daß es unmög- 
lich ist die Wahrheit, d.h. auch die Wirklichkeit in ihrer wahren Gestalt, zu er- 
kennen, Kleist dieses verzweiflungsvolle Bild gebraucht, dann dürfen wir in ihm 
eine Spiegelung seines Wirklichkeitsverhältnisses sehen, so wie er es empfand. 
Ebenso finden sich in seinen Briefen zwei wichtige Stellen, die uns zeigen, wie sehr 
Kleist das eigene Innere und die Dinge „draußen“, d.h. die Wirklichkeit, als ge- 
trennt, als entgegengesetzt, betrachtete: „Wer die Welt in seinem Inneren kennen 
lernen will, der darf nur flüchtig die Dinge außer ihm mustern.“ (an Adolphine 
von Werdeck 28. Juli 1801) „Wirklich in einem so besonderen Fall ist noch viel- 
leicht kein Dichter gewesen. So geschäftig dem weißen Papier gegenüber meine 
Einbildung ist, und so bestimmt in Umriß und Farbe die Gestalten sind, die sie 
alsdann hervorbringt, so schwer, ja ordentlich schmerzhaft ist es mir, mir das, was 
wirklich ist, vorzustellen. Es ist als ob diese in allen Bedingungen angeordnete 
Bestimmtheit meiner Phantasie, im Augenblick der Tätigkeit selbst Fesseln an- 


Du 
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bannen, in einen geschützten Raum der Kunst zu verwandeln. In seiner Dich- 
tung finden sich immer wieder Elemente, die diesen Raum sprengen. Etwa 
die Gebärden, die in ihrem Ausdrucksgehalt über die Möglichkeit des Wortes 
hinausreichend, einen neuen selbständigen Bereich über dem Wort sichtbar 
werden lassen? oder die Symbolik, die das faßt, was nicht mehr auszusprechen 
ist: der Schwanentraum in der „Marquise von O“, die Bekränzungsszenen 
am Anfang und Ende des „Prinzen von Homburg“, das mit dem Sturme 
kämpfende Segelboot, das Sylvester Schroffenstein in dem Augenblick wahr- 
nimmt, wo das Schicksal endgültig die Herrschaft über die Menschen gewinnt 
(4. Aufz. 2. Szene). Max Kommerell hat gezeigt wie sich hinter Kleists Sprache 
das Unaussprechliche erhebt®. 

Wenn Kleist der klassischen Form fernsteht, ist er dann, wie ihn Fritz 
Strich deutet?, Romantiker? Will er die Kunst, irdische Formen sprengend, 
zum durchscheinenden Gefäß eines Absoluten machen? Fast scheint es uns so 
zu sein, wenn wir im „Brief eines Dichters an einen anderen“ (in den „Ber- 
liner Abendblättern“ veröffentlicht) lesen: 

„Sprache, Rhythmus, Wohlklang usw., so reizend diese Dinge auch, insofern sie den 
Geist einhüllen, sein mögen, so bieten sie doch an und für sich... nichts ... Denn das 


ist die Eigenschaft aller echten Form, daß der Geist augenblicklich und unmittelbar 
daraus hervortritt ...“ 


Der Begriff der Form läßt uns jedoch aufhorchen. Ebenso, daß Kleist die 
Momente der Sprache verwirft, die an erster Stelle die verunendlichende Zau- 
berwirkung der romantischen Poesie ermöglichen: Reim, Rhythmus, Klang 
usw. 


»... doch in der Kunst kommt es überall auf die Form an, und alles, was eine Gestalt 
hat, ist meine Sache“, 


schreibt Kleist am 14. Febr. 1818 an Joseph von Collin. Was heißt für Kleist 
Form, bzw. in welcher Weise hat er seinen Formanspruch verwirklicht? In 


legte. Ich kann, von zuviel Formen verwirrt zu keiner Klarheit der innerlichen 
Anschauung kommen; der Gegenstand, fühle ich unaufhörlich, ist kein Gegenstand 
der Einbildung: mit meinen Sinnen in der wahrhaftigen lebendigen Gegenwart 
möchte ich ihn durchdringen und begreifen. Jemand der anders darüber denkt, 
kömmt mir ganz unverständlich vor ...“ (an Marie von Kleist August 1811: 
Kleists sämtliche Werke und Briefe, ed. H. Sembdner München 1952 Bd. 2 S. 910). 
Es gelingt nicht die Kluft zwischen Phantasie, innerer Anschauung und Wirk- 
lichkeit zu überwinden. Vgl. Flodoard von Biedermann: „Heinrich von Kleists 
Gespräche“, Leipzig o. J.S. 118: „... daß Kleist die Welt eigentlich nie sah wie sie 
wirklich war“. (Mitteilung eines unbekannten Verfassers). 

Anders in der klassischen Dichtung: „Wenn Goethe die Gebärde seiner Iphigenie 
nicht angibt, so geschieht dies darum nur, weil ihre Gebärde sich aus dem Gesetz 
des reinen Menschentums, das sich in ihr verkörpert, und also aus diesem Körper 
wie von selbst versteht.“ Fritz Strich: „Deutsche Klassik und Romantik“ 4. Aufl. 
Bern 1949 S. 165. 

„Die Sprache und das Unaussprechliche* in „Geist und Buchstabe der Dichtung“, 
Frankfurt 2. Aufl. S. 200—274, vgl. hierzu auch das Kleist-Buch meines Lehrers 
Josef Kunz, das in absehbarer Zeit im Druck vorliegen wird. Meine Kleistdeutung 
verdankt den Untersuchungen von J. Kunz entscheidende Anregungen. 

„Deutsche Klassik und Romantik“ a. a. O. 


-ı 
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dieser Frage zieht sich unser Problem zusammen. Wir verstehen Form, in 
einem etwas eingeschränkten Sinn, als Sprachform und fragen nach der Struk- 
tur, d.h. dem Baugesetz der Kleistschen Sprache. Wir müssen es uns dabei 
versagen, auf den Bereich der Bildlichkeit in diesem Sprechen einzugehen, 
denn das läßt sich auf schmalem Raum nicht angemessen durchführen. Es sei 
auf einen Aufsatz von Paula Rietzler!® verwiesen, dessen Ergebnissen wir 
hier zustimmen können: Ich und Welt durchdringen sich in den Bildern Kleists 
nicht gegenseitig. Wir können, auf Paula Rietzler aufbauend, sagen, daß 
Kleists Bilder, vom Bildformenden aus gesehen, ein eigentümliches Moment 
der Fremdheit bergen. Die Einsamkeit Kleists vermag nicht zum Objekt, zum 
Gegenüber, zu gelangen. Das erinnert uns an das Aktuellwerden eines Wirk- 
lichkeitsbezugs im Bild, wodurch der Illusionsraum des Spiels, von dem ein- 
gangs die Rede war, in seiner Geschlossenheit bedroht ist. 

Schon früher, als forschungsgeschichtlich noch andere Gesichtspunkte zur 
Erfassung des Kunstwerkes im Vordergrund standen, haben die Bemühungen 
um die Wesenserkenntnis der Sprache Kleists eingesetzt!!. Wir wissen deshalb 
heute über die Bauelemente dieser Sprache Bescheid wie kaum bei einem 
anderen Dichter. Dennoch ist die Sprache Kleists diesem Bemühen gegenüber 
merkwürdig spröde geblieben. Sie hat auch nicht den intuitiv-subjektiven 
Deutungen Gundolfs!? oder den genial scheinbar ins Zentrum treffenden 
Auslegungen Lugowskis!3 ihr Geheimnis preisgegeben. Erst die Arbeiten von 
W. Kayser, E. Staiger!5 und P. Rietzler!® scheinen mir den Weg des Ver- 
ständnisses zu öffnen. Ich glaube in dem Faktum, daß sich diese Sprache im- 
mer wieder vor dem Fragenden verschlossen hat, auf das wir bei der Ge- 
schichte ihrer Erforschung stoßen, offenbart sich einer ihrer Wesenszüge. 

Der Formgrund einer Sprache offenbart sich uns, wenn sie uns als nachvoll- 
ziehend Hörende zu tragen beginnt. Das ereignet sich immer wieder bei einem 
Gedicht Cl. Brentanos: 

„Allem Tagewerk sei Frieden! 
Keine Axt erschall im Wald! 
Alle Farbe ist geschieden, 
Und es raget die Gestalt. 


10 „Die Bedeutung des bildlichen Ausdrucks im Werke Heinrich von Kleists“ Trivium 
Jg. II 1944 S. 178—194. 

11 Richard Weißenfels: „Über französische und antike Elemente im Stil Heinrich von 
Kleists‘, Braunschweig 1888 = Herrigs Archiv Bd. 80; Georg Minde-Pouet: 
„Heinrich von Kleist. Seine Sprache und sein Stil“ Weimar 1897; Albert Fries: 
„Stilistische und vergleichende Forschungen zu Heinrich von Kleist“, Berlin 1906 
Berliner Beiträge zur germanischen und romanischen Philologie 30 Germ. Abt. 17; 
ders.: „Aus meiner stilistischen Studienmappe“ 1910. 

ı2 Heinrich von Kleist“, Berlin 1922. IE 

18 Wirklichkeit und Dichtung. Untersuchungen zur Wirklichkeitsauffassung Heinrich 

Kleists“ Frankfurt 1936. 

_ "Kleist als Erzähler“ in „German Life and Letters“ Jg. 1954/55, Vol.VIII S.19—29 

2 "Heinrich v. Kleist. Das Bettelweib von Locarno. Zum Problem des dramatischen 
Stils“ in „Meisterwerke deutscher Sprache im 19. Jahrhundert” 3. Aufl. ‘1957, 


Zürih S. 100—117. 
16 2.2.0. 
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Tauberauschte Blumen schließen 
Ihrer Kelche süßen Kranz, 

Und die schlummertrunknen Wiesen 
Wiegen sich in Traumes Glanz ...“ 


Dieses so weit der Welt geöffnete Sprechen vermag auch uns in sein Geheim- 
nis einzuschließen, gibt Raum unserem Traum und unserer Phantasie. Von 
unserem eigenen Innen her vermögen wir die Struktur dieser Sprache zu er- 
schließen. 

Sprache ist nie, das erfahren wir stets von Neuem, ein abstraktes, unserem 
Wunsch nach Mitteilung beliebig zur Verfügung stehendes, Material: sie ist 
innig mit unserem Dasein verwoben, trägt die Spuren all dessen, was je ge- 
dacht und gefühlt wurde. Immer weiter tradierte Bilder, Topoi und im nega- 
tiven Sinne Sprachklischees zeugen davon. Die Sprache beugt sich zwar dem 
nach Ausdruck ringenden Geist, vermag aber ebenso den ihr entgegen- 
tretenden Formwillen zu modifizieren, ist selbst in sich, wie Humboldt sagt, 
ewige Tätigkeit (energeia). 

Sprechen nun kann sich einmal der Eigenbewegung der Sprache anzu- 
schmiegen suchen: das ist die romantische Weise des Sprechens, die, wie es 
oben als möglich hingestellt wurde, den Hörenden mit umschließt, weil er ja 
an der gleichen Welt der Sprache teil hat. Für die romantische Sprachphilo- 
sophie, in deren Tradition auch Humboldt steht, wird die Sprache zur ande- 
ren Natur, unerschöpflich, in Vergangenheit und Zukunft ins Unendliche 
reichend, Gemeinsamkeit schaffend, den Einzelnen tragend. Sprechen kann 
sich zum anderen gegen die Eigenbewegung der Sprache richten: dann wird 
es uns fremd bleiben, unser Verstehenwollen wird auf ein anderes uns unbe- 
greifliches Innen stoßen. Um den Formgrund dieses Sprechens zu finden, müs- 
sen wir von der Frage nach diesem fremden Innen ausgehen. Das ist die 
Situation, in der wir uns im Falle Kleists befinden. Nur wenige Topoi finden 
sich bei Kleist, sein Bilderbestand ist schmal, kehrt immer wieder und ist in 
seiner Bedeutung nur ihm eigen, ebenso zerbricht seine Syntax die gewohnte 
Ordnung der Sprache. 

Wir täuschen uns aber wenn wir annehmen, dieses Innen, nach dem wir zu 
fragen haben, sei die Psyche des Heinrich von Kleist, von dessen Leben und 
Lebenskrisen wir vieles wissen. - So wie noch Wilhelm Dilthey eine „dichte- 
rische Welt“ sich von der Seele des Dichters her aufbauen läßt!?, Nichts von 
den tödlich erschütternden Krisen, die Kleist immer wieder bedrohten, spie- 
gelt sich in seiner Sprache. Diese Sprache bleibt, von der „Familie Ghonorez“ 
(„Familie Schroffenstein*) über die Novellen bis zum „Prinzen von Homburg“ 
gleich strukturiert. So sehr sie etwa im Drama in Abhängigkeit von der Er- 
regung des dramatisch Sprechenden in ihrer metrisch-rhythmischen Gestalt 
wechseln kann. Selbst in den Briefen und Gelegenheitsarbeiten, etwa in den 
„Berliner Abendblättern“, läßt sich die gleichbleibende Struktur erkennen. 
Wiederholte Versuche des Verfassers, die Novellen Kleists sprachlich klar zu 
scheiden (so scheint auf den ersten Blick im „Findling“, besonders in den 


" „Das Erlebnis und die Dichtung“ 8. Aufl. 1922 vgl. z.B. S. 185f. 
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ersten Abschnitten, eine deutliche Neigung zu parataktischer Konstruktion 
vorzuliegen, die in den späteren Novellen nicht mehr hervortritt), sind ge- 
scheitert. Ebenso war das Bemühen erfolglos, im Vergleich der Phöbusfassun- 
gen der „Marquise von O“ und des „Michael Kohlhaas“ mit den später, im 
Band der Erzählungen von 1810, veröffentlichten endgültigen Fassungen 
(Kleist hat ja unermüdlich an seiner Sprache verbessert und gefeilt) deutliche 
Differenzierungen zu ermitteln, aus denen man auf eine Entwicklung schließen 
könnte. Kleists Sprache kennt keine Entwicklung. 

Den eingeführten Begriff eines Innen ersetzen wir, um ihn vor psycholo- 
gischem Mißverständnis zu schützen, durch den des Sinnerlebnisses, der Sinn- 
ergriffenheit!®. Die Seele des Werkschöpfers ist nur insoweit von Belang, wie 
sie von der Erkenntnis eines bestimmten Sinnzusammenhangs innerhalb der 
ihr als Material der Erfahrung gegebenen Wirklichkeit erfüllt ist und von 
diesem Sinnzusammenhang her, der von ihr Besitz ergriffen hat, eine dichte- 
rische Welt aufbaut. 

Wir müssen also sagen: das unbegreifliche Innen, auf das wir bei einem 
sich gegen die Eigenbewegung der Sprache richtenden Sprechen stoßen, ist ein 
Sinnerlebnis, das so noch nicht in menschlicher Sprache wirklich geworden ist. 
Was aber ist im Falle Kleists dieses Sinnerlebnis? Die Antwort sei hier eine 
Behauptung. Nur ein sorgfältiges Durchdenken aller Gegebenheiten des 
Kleistschen Werkes vermag sie zu verifizieren, die Detailuntersuchung, die 
dazu erforderlich ist, läßt sich aber aus Raumgründen nicht darstellen: Das 
Sinnerlebnis, das sich in der Sprache Kleists ausprägt, ist die Erfahrung, daß 
alles menschliche Sprechen und Handeln offen bleibt, daß zwar in der ge- 
schichtlichen Situation Kleists nichts anderes möglich ist als die Welt vom 
. Subjekt her zu verstehen und zu formen, daß aber diese Welt notwendig 
niemals derart in sich geschlossen sein kann, wie sie bei Kant in einem ent- 
sagenden sich Bescheiden!?, in Fichtes Wissenschaftslehre von 1792, die das 
Ding an sich nicht mehr kennt, selbstverständlich erscheint. 

Da die Welt des Menschen offen bleibt, vermag jederzeit ein Neues, Frem- 
des, ihr gegenüber Transzendentes, in sie einzubrechen. Es ergibt sich hier aus 
der formalen Struktur der dichterischen Welt Kleists die Möglichkeit zu einem 
neuen Gotterlebnis. Allerdings ist das etwas, was wir von der Sprache her 


18 ygl. über den Begriff Ergriffenheit Huizinga a. a.O. S.27; in Rowohlts „deutscher 
enzyklopädie“ Bd. 21, S. 23f. Huizinga übernimmt diesen Begriff sehr glücklich von 
Frobenius. 

19 Das Ganze der Welt ist für Kant nicht mehr gegeben, sondern als „kosmologisches 
Prinzip“ aufgegeben, ist „regulatives Prinzip der Vernunft“. In einer „regressiven 
Synthesis“ gelangt die Vernunft zur Annahme eines Weltganzen, das in der Er- 
fahrung nicht mehr gegeben ist. Es entsteht so eine beispiellose Klarheit und Ge- 
schlossenheit des Weltbegriffs, denn er beruht ja auf der Grenzziehung der Ver- 
nunft. Auf der anderen Seite wächst aber der Bereich des Ungewissen, Unüber- 
schaubaren. Der Fortschritt der Erfahrung vermag jederzeit den jeweiligen Welt- 
begriff zu durchbrechen. Für den Bereich der nicht mit eingeschlossenen Gegeben- 
heiten, weil sie noch jenseits der Erfahrung liegen, prägt Kant das gelassen philo- 
sophische: „sind sie doch für mich nichts“. („Kritik d. r. Vernunft“: Der Anti- 
nomie der reinen Vernunft 6. Abschnitt). 
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allein nicht entscheiden dürfen und deshalb als Frage stehen lassen müssen?®. 
(Das Offensein prägt sich nicht nur in der Sprache aus.) Kleist überwindet an 
dieser Stelle den Idealismus, das macht sein Sprechen zu einem absolut Neuen 
in seiner Zeit, das macht auch das Fremdheitserlebnis aus, das uns zunächst 
angesichts dieser Sprache überfällt. Denn unbewußt versuchen wir immer noch 
eine dichterische Sprache idealistisch zu verstehen, d.h. von einer immanen- 
ten vom Menschen her geformten Sinnordnung aus, wie sie uns im Gesamt- 
bereich menschlicher Sprache vorliegt. 

Wie prägt sich das Offenheitserlebnis in Kleists Sprache konkret aus? Mit 
titanischer Anstrengung spannt Kleist den Bogen seiner Sätze. Bei der Auf- 
führung eines seiner Dramen können wir immer wieder spüren, wie die weit 
gespannten Sätze im Sprechen fast zu zerbrechen drohen, wie sie die Atem- 
kraft des Sprechenden bis zur Grenze beanspruchen. In überschwenglicher 
Weise, bis zur Grenze dessen, was in deutscher Sprache überhaupt möglich 
ist, bedient sich Kleist der Hypotaxe?!. Bei genauem Hinsehen stellen wir 
aber fest, daß sich in Kleists Sprache zwei Strukturzüge überschneiden. In der 
Erzählprosa treten sie uns entgegen als die auf ein Ziel hindrängende Ge- 
schehnisfolge, auf die sich einzig und allein der Spannungsbogen stützt, die 
die hypotaktische Satzkonstruktion trägt, und als die immer wieder unter- 
brechend eingefügte Erklärung der näheren Umstände, unter denen das Ge- 
schehen abläuft, auf das es dem Erzähler vor allem ankommt. 

„In Rom stellt ihn Piachi, unter einer kurzen Erzählung des Vorfalls, 
Elviren, seiner jungen trefflichen Gemahlin, vor, welche sich zwar nicht 
enthalten konnte, bei dem Gedanken an Paolo, ihren kleinen Stiefsohn, den 
sie sehr geliebt hatte, herzlich zu weinen, gleichwohl aber den Nicolo, so 
fremd und steif er auch vor ihr stand, an ihre Brust drückte ... („Der 
Findling“, Anfang des 6. Abschnitts). 

Die wie eine Einfügung in Parenthese wirkende Umständlichkeit habe ich 
gesperrt. Die Erzählprosa Kleists ist grundsätzlich in der gleichen Art 
gefügt. W. Kayser hat, den von Fries?? geprägten Begriff der Aoristreihe auf- 
greifend, das Ineinander von Geschehnisreihe und Umständlichkeit gültig 
zusammenfassend dargestellt. Die Sprache Kleists bleibt stets für die Mög- 
lichkeit einer Einfügung in den Erzählzusammenhang eigentümlich offen. 
Beim Vergleich des Phöbusfragments des „Kohlhaas“ mit der späteren voll- 
endeten Fassung lassen sich eine Reihe von Erweiterungen feststellen, die 
man in mindestens 14 Fällen als eine solche unterbrechende Einschiebung in 
den Erzählzusammenhang bezeichnen kann?3. Ebenso fällt auf, daß der for- 


20 Es sei hier an R.M. Rilkes 8. Duineser Elegie erinnert, in deren Zentrum der Be- 
griff des Offenen steht, sowie an die Deutung dieser Elegie durch Romano Guar- 
dini: „Rainer Maria Rilkes Deutung des Daseins“ München o. J. (1953) S. 292ff. 
Im Werk Kleists, den Rilke „einen großen Finder“ genannt hat, ist innerhalb 
Beer Zeit in einzigartiger Weise die Möglichkeit des „ins Offene“ Schauen an- 
gelegt. 

21 Vgl.E. Staiger a.a. ©. S. 104. 

22 2.a2.0.8.47. 

23 Zwei Beispiele (das Gesperrte ist in der zweiten Fassung eingefügt): „Sie (die 
Pferde) sahen sih nach Kohlhaasenbrück oder sonst, wo es besser 
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cierten Finalstruktur der Sätze auf der einen Seite auf der anderen Seite 
syntaktische Strukturen entgegenstehen, denen eine Tendenz zur Isolierung 
innerhalb des Sprechflusses innewohnt: 


1. absolute Partizipialkonstruktionen (sie finden sich im Text des „Findling“ fünf 
mal): „Dies abgetan, ging er...“ 

2. Ersatz eines Nebensatzes durch eine starrere Wendung z.B.: „krank, wie er war“ 
oder durch eine nominale Konstruktion: „unter einer kurzen Erzählung des Vor- 
falls“, „in Vergessenheit Constanzes“. 

3. Neigung zu asyndetischer Fügung, Verzicht auf das Relativpronomen und auf 
das finite Verb, bzw. das Partizip Präsens, bei Einfügungen in einen Satzzusammen- 
hang: „dieser, das Gebetbuch in der Hand, antwortete ...“ 

4. Auch die ungewöhnliche Anfangsstellung des Subjekts oder der Aussage, auf die 
es im Satz besonders ankommt, ist hier zu nennen: „Piachi, nachdem er seinen Sohn 
begraben hatte, erhielt...“; „Einst ging er, zu einer Zeit, da...“ 


Es ist sicher, daß sich solche Konstruktionen besonders leicht in eine über- 
greifende zielgerichtete Aussage einordnen lassen, aber man darf ebenso- 
wenig übersehen, daß ihnen als solchen zugleich eine in sich geschlossene 
Struktur zukommt. Einer solchen Blickweise wird dann an der Sprache des 
„Findling“ auch auffallen mit welcher Gewaltsamkeit oft der Bogen des Sat- 
zes gespannt ist. Die Beispiele für die Kleistsche Erzählprosa wurden mit Ab- 
sicht aus dieser zeitlich frühsten Novelle gewählt, denn hier liegt sprachlich 
so etwas wie eine Ausgangsstufe des Kleistschen Erzählens vor. Es sind hier 
bereits voll ausgeprägt alle Merkmale seiner Sprachfügung vorhanden. Wir 
dürfen deshalb auch nicht, wie es oben bereits zurückgewiesen wurde, inner- 
halb der Erzählprosa eine Entwicklung zu konstruieren versuchen, so ver- 
lockend es auch ist, Kleists einzige Schicksalsnovelle gegen die übrigen, in 
denen die Freiheit des Menschen gegen jegliches Schicksal gewahrt bleibt, ab- 
zusetzen. Wir dürfen aber sagen, daß in den späteren Novellen Kleists die 
finale Fügung der Sprache müheloser zustande kommt. Der Sturzbach der 
daß-Sätze, wie wir ihn von mehreren Stellen der „Marquise von O“ kennen, 
diese grandios auf ein Ziel hinstoßende Reihung®*, wäre im Satzgefüge des 
„Findling“ noch undenkbar. Während die Unterordnung sich in der „Mar- 
quise“ sozusagen „natürlich“ ergibt, durch Konjunktionen, wobei an erster 
Stelle daß, weil, um... zu, stehen, wird sie im „Findling“ durch Bindewort- 
korrelationen (zwar ... aber, schon... als, eben... als, daß... so) und ad- 
versative Konjunktionen (aber, doch, obgleich, gleichwohl etc.) erzwungen: 

„So verfloß ein Jahr als Constanze, Nicolos Gemahlin, niederkam, und samt dem 
Kinde, das sie geboren hatte, in den Wochen starb. Dieser Vorfall, bedauernswür- 
dig an sich, weil ein tugendhaftes und wohlerzogenes Wesen verloren ging, 
wares doppelt, weil er den beiden Leidenschaften Nicolos, seiner Bigotterie und 


seinem Hange zu den Weibern Tor und Tür öffnete. Ganze Tage lang trieb er sich 
wieder, unter dem Vorwand, sich zu trösten in den Zellen der Karmelitermönche 


ist, um“; „... beim Becher saß und, um eines Schwankes willen, ein un- 
endliches Gelächter unter ihnen erscholl.“ Es ist, als sichere sich Kleist in solchen 
Einfügungen pedantisch sorgfältig gegen die Möglichkeit, etwas aus dem Wirk- 
lichkeitszusammenhang zu vergessen. 

24 Vgl. Ausgabe von Sembdner a. a. O. (Anm. 7) S. 114ff. = der 6. Abschnitt der Er- 
zählung, in einem einzigen Satz wird hier 15 mal daß wiederholt. 
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umher, und gleichwohl wußte man, daß er während der Lebzeiten seiner 
Frau, nur mit geringer Liebe und Treue an ihr gehangen hatte. Ja Constanze war 
noch nicht unter der Erde, als Elvire schon zur Abendzeit ... 


Es werden zwei Vorgänge in Beziehung gebracht: als zeitliche Abläufe paral- 
lelisiert, in ihrem Nacheinander festgelegt oder aber entgegengesetzt. Diese 
zweigliedrige Struktur der Sprache, mit deren Hilfe es überhaupt erst gelingt 
die weitreichenden Bögen der Sätze, die uns in ihrer eindeutigen Zielgerich- 
tetheit auffallen, zu spannen, tendiert leicht‘ zur Antithetik. Wir finden sie 
durchgängig im „Findling“. Sie tritt in den zeitlich noch folgenden sieben 
Novellen bei weitem nicht mehr in gleichem Maße hervor. Ich glaube wir 
dürfen sagen, daß diese Zweigliedrigkeit innerhalb der übergreifenden fina- 
len Ordnung uns den Grund offenbart, von dem aus Kleist seine Sprache 
formt: die Menschen und die Dinge und Gegebenheiten ihrer Wirklichkeit 
sind in sich isoliert25. Ihr Charakter als Ausgangspunkt Kleists zeigt sich dar- 
an, daß sie nur im „Findling“ derart ausgeprägt vorkommt. Vielleicht darf 
man auch anführen, daß die zweite Fassung der „Marquise von O“ (1810) 
gegenüber der ersten (im „Phöbus“ abgedruckt) an mehreren Stellen sprach- 
lich glatter gefügt erscheint2®. 

Innerhalb, bzw. vor der finalen Struktur der Sprache Kleists gibt es sprach- 
liche Momente, die in sich die Tendenz zur Isolierung bergen, welche Kleist 
sprachformend überwindet. D.h. die finale Struktur der Sprache Kleists birgt 
ein Moment der Offenheit wie wir es bereits hervorgehoben haben. Wenn wir 
Kleist einen Satz aus der Prosa Goethes entgegenstellen, so vermag deutlich 
zu werden, was hier unter Offenheit verstanden werden kann. 

„Aus der großen Verlegenheit, worin sich Wilhelm befand, was er mit dem un- 
glücklichen Alten beginnen sollte, der so deutliche Spuren des Wahnsinns zeigte, riß 
ihn Laertes noch am selbigen Morgen. Dieser, der nach seiner alten Gewohnheit über- 
all zu sein pflegte, hatte auf dem Kaffeehaus einen Mann gesehen, der vor einiger 
Zeit die heftigsten Anfälle von Melancholie erduldete.“ („Wilhelm Meisters Lehr- 
jahre“ 15. Buch 15. Kap.) 

Auch hier haben wir, wenn auch im Unterschied zu Kleist mäßig und ausge- 
wogen, hypotaktischen Satzbau, aber es gibt hier keinen Spannungsbogen, 
aus dem Einzelheiten, etwa die eingefügte Umständlichkeit, herausfallen 
können. Stufe um Stufe sind die untergeordneten Sätze auf die zentrale Aus- 
sage hingebaut. Charakteristisch ist der, von der Satzlehre so bezeichnete, 
„notwendige Relativsatz“, d.h. ohne seine Erklärung bliebe die Aussage des 
übergeordneten Satzes unverständlich, offen. Worin die Verlegenheit besteht 
und wieso man den Alten als unglücklich bezeichnen kann, geht erst aus dem 
Relativsatz hervor. Für Kleist dagegen ist der „nicht notwendige Relativsatz“ 
charakteristisch, d.h. die Relativsätze bringen zum Hauptsatz eine Aussage 


25 Vgl. Kayser a.a.O. S. 28, 

®* z.B. „daß mein Bewußtsein gleich dem meiner Kinder ist“ statt „daß mein Be- 
wußtsein, wie meiner Kinder, ist“; „und wenige Tage waren verflossen, als“ statt: 
„und wenige Tage... verflossen: so machte der Schmerz .. .“; Das absolute Partizip 


wie auch die parenthetische Einfügung werden aufgelöst, d.h. es werden Isolie- 
rungstendenzen überwunden. 
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hinzu, welche zu seinem Verständnis nicht unbedingt notwendig ist; er ist in 
sich bereits geschlossen. Der Relativsatz im Kleistschen Sinne dient zur An- 
knüpfung einer neuen Aussage, bzw. zum Weitertreiben des Erzählgeschehens. 
Beispiele: 
„In Rom stellte ihn Piachi ... Elviren ... vor, welche sich ...“ „Nahm eine Hand 
voll Nüsse aus der Tasche, die er bei sich trug...“ „Piachi schickte ihn in die Schule, 
wo er Lesen und Rechnen lernte“ „adoptierte er ınn mit Einwilligung der guten 
Elvire, welche von dem Alten keine Kinder mehr zu erhalten hoffen konnte.“ 
Goethes oben zitierte Sätze sind fest ineinander verzahnt, in ihren ausge- 
wogenen Zusammenhang läßt sich nichts mehr einfügen. Ganz anders Kleist: 
wir haben einen gewaltsam zielgerichteten Spannungsbogen, der aber in sich 
isolierte Elemente überspannt, zwischen die immer noch etwas eingefügt wer- 
den kann. 

Auch Staiger hebt die Offenheit zwischen den den Spannungsbogen tragen- 
den Gliedern der Geschehnisreihe hervor ohne ihr allerdings eine Eigenbe- 
deutung gegenüber der finalen Struktur des Satzes zuzumessen: 


„Das Kühnste wagt der fünfzehnte Satz (der Erzählung „Das Bettelweib von 
Locarno“): ‚Das Ehepaar, zwei Lichter auf dem Tisch, die Marquise unausgezogen, 
der Marchese Degen und Pistolen, die er aus dem Schrank genommen, neben sich, 
setzten sich...‘ Wohin grammatisch das ‚zwei Lichter auf dem Tisch‘ gehört, bleibt 
unklar; es steht da, hart neben dem Subjekt, aber völlig ohne Bezug?”.“ 

Die grammatische Beziehungsunsicherheit, auf die Staiger hinweist, zeigt uns: 
es kommt Kleist immer auf eine zentrale Aussage an. Alles, was ihr nicht 
unmittelbar angehört, fällt aus der Klammer des Satzes heraus. Richard 
Weißenfels und, sich an ihn anschließend, Clemens Lugowski betonen die 
Neigung Kleists zu lockerer Fügung der einzelnen Satzteile2®. Innerhalb einer 
Reihe von Beispielen, die diese Arbeiten bringen, weisen sie auf eine charak- 
teristische Verwendung des Partizips hin, das ohne sichere grammatische Be- 
ziehung sozusagen isoliert im Satzzusammenhang steht. Derart: 


„Du Mensch von Erz, auf einem Amboß keilend ausgeprägt!“ („Amphitrion“ 3. Akt, 
8.Szene, S.322) „Der Blick drängt unzerknickt sich durch die Räder, zur Scheibe 
fliegend eingedreht, nicht hin“ („Penthesilea“ 3. Auftritt 3.348) „... und allen Glie- 
dern fliegt, von ems’gen Händen jauchzend rings bedient ...“ („Penthesilea“ 15. Auf- 
tritt S. 405) 

Die bis ins Letzte getriebene Untergliederung der Kleistschen Sätze, die 

sich in der übermäßig häufigen Verwendung des Kommas spiegelt, muß hier 
ebenfalls genannt werden: 
„Am anderen Morgen, da er, in seiner schändlichen Freude, beschäftigt war, den 
Nutzen, den er aus dieser Entdeckung zu ziehen hoffte, zu überlegen, erhielt er ein 
Billet von Xavieren, worin sie ihn bat, zu ihr zu kommen, indem sie ihm, Elviren 
betreffend, etwas, das ihm interessant sein würde, zu eröffnen hätte.“ (Der „Find- 
ling“ 16. Abschnitt). 

Kleists Erzählen tendiert zwar, wie Kayser mit Recht feststellt?°, zur Ab- 


27 a.a.0.S.105f. 
28 Weißenfels a.a. O.S.297ff., Lugowski a.a.O. S. 178ff. 
2% Die Seitenzahlen beziehen sich auf die Ausgabe von Sembdner a. a.O. (Anm. 7). 


% 2.2.0. S.29. 
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schnittslosigkeit. Vom ersten Satz an ist alles Berichtete mit dramatischer Ziel- 
gerichtetheit auf die Katastrophe, die Lösung der Verwicklung, bezogen. Im 
„Findling“ scheint bereits die erste Erwähnung des Antonio Piachi am Beginn 
des ersten Satzes der Novelle auf den lakonischen Schlußsatz zu zielen: 
„...man knüpfte ihn, ganz in der Stille, auf dem Platz del popolo auf“, der 
das Geschehen schicksalhaft beschließt. Dennoch liegt auf der anderen Seite 
die schärfste Untergliederung des Erzählgeschehens in seine Einzelphasen 
vor. Jedem Einzelvorgang innerhalb des großen Zusammenhangs entspricht 
in der syntaktischen Gliederung ein Satz. Die Teilphasen dieses Vorgangs 
sind ihrerseits wiederum innerhalb des Satzes durch Semikola ausgegliedert. 
„Er bemerkte einen Knaben neben seinem Wagen, der, die Hände zu ihm aus- 
streckte und in großer Gemütsbewegung zu sein schien. / Piachi ließ halten; / und 
auf die Frage, was er wolle, antwortete der Knabe ..., er sei angesteckt; / die 
Häscher verfolgten ihn, um ihn ins Krankenhaus zu bringen ....; / er bitte um aller 
Heiligen willen, ihn mitzunehmen und nicht in der Stadt umkommen zu lassen./“ 
(„Der Findling“ 2. Abschnitt, die parenthetisch eingefügte Umständlichkeit habe ich 
ausgelassen). 

Die sorgfältige Phasengliederung des Erzählablaufs spiegelt sich in der Glie- 
derung der Abschnitte. Jeder einzelne Abschnitt wirkt wie ein Markstein auf 
einem Wege zum Ziel. Wir könnten im „Findling“ den Inhalt eines jeden 
Abschnittes durch ein Stichwort bezeichnen, das seinen Ort im Geschehenszu- 
sammenhang charakterisiert?!. Im „Findling“, der wiederum herangezogen 
wurde, weil diese Struktur des Kleistschen Erzählens hier am deutlichsten ist, 
hat aus diesem Grunde jeweils der letzte Satz eines Abschnitts besonderes 
Gewicht; in ihm wird die vom Geschehen erreichte Position zusammengefaßt. 
In den Abschnitten 1, 2, 6, 7, 10, 13 (bei insgesamt 18 Abschnitten) ist diese 
Aufgipfelung der Abschnitte im Schlußsatz syntaktisch durch einen Doppel- 
punkt hervorgehoben. In der Phasengliederung des Erzählgeschehens spiegelt 
sich die gleiche Gesetzmäßigkeit, die sich auch in der Syntax ausprägt: die als 
isoliert in sich geschlossen erlebte Einzelgegebenheit wird überwölbt von einer 
energisch Zusammenhang schaffenden Linie, vom gedrängten zielgerichteten 
Geschehniszusammenhang. 

Lugowski weist für die Sprache Kleists sehr glücklich auf den von N.v. 
Hellingrath für Hölderlin wiederentdeckten Begriff der harten Fügung hin. 
Das einzelne Wort fällt hier im Gegensatz zum glatt und logisch gefügten 
Satzzusammenhang schwer ins Gewicht. 


»... 80, von schwerem Wort zu schwerem Wort reißt diese Dichtart den Hörer, läßt 
ihu nie zu sich kommen, nie im eigenen Sinn etwas verstehen, vorstellen, fühlen: 
von Wort zu Wort muß er dem Strome folgen und dieser Wirbel der schweren 
stoßenden Maßen in seinem verwirrenden oder festlich klarem Schwunge ist ihr 
Wesen und eigentlicher Kunstcharakter??.“ 


In dem nie zu sich kommen des Hörers kommt das Fremdheitselement eines 
solchen Sprechens zum Ausdruck. Ein solches Sprechen ist stets auf einen jen- 


31 z.B. Abschn.1: Lebensumstände Piachis, Reise nach Ragusa und Umkehr, Abschn. 2: 
Aufnahme des kranken Nicolo etc. 

32 Norbert v. Hellingrath: „Pindarübertragungen von Hölderlin“ Diss. München 
1910 8.6 zit. bei Lugowski a.a. O.S. 179. 
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seits der Sprache und ihrer Ausdrucksmöglichkeiten liegenden Bereich be- 
zogen. Wir haben für die Sprache Kleists bereits in anderem Zusammenhang 
das Moment der Fremdheit erwähnt. 

Dem „Phöbus“ hat Kleist im ersten Heft einen Prolog vorangestellt, dessen 
Verse uns in ihrem Bau an Hölderlin erinnern. Hier haben wir in Reinheit 
das, was man als „harte Fügung“ bezeichnen kann. 

„Wettre hinein, O du, mit deinen flammenden Rossen, 
Phöbus, Bringer des Tags, in den unendlichen Raum“ 
Die beiden ersten Zeilen fallen durch die Vielzahl der grammatisch nicht fest- 
gelegten möglichen Sinnbeziehungen der einzelnen Satzelemente unterein- 
ander auf. Die drei wichtigsten Möglichkeiten einer engeren Beziehung der 
einzelnen Glieder, die in sich nochmals variiert werden können: 
1. Wettre hinein in den unendlichen Raum, Phöbus! 
O du, Bringer des Tags mit deinen flammenden Rossen. 
2. Wettre hinein, o du, Phöbus, 
Mit deinen flammenden Rossen Bringer des Tages in den unendlichen Raum. 
3. Mit deinen flammenden Rossen wettre hinein in den unendlichen Raum, 

O du, Phöbus, Bringer des Tags. 

Die einzelnen Satzelemente ruhen in sich, der Dichter läßt ihren Zusammen- 
hang offen. Trotzdem spüren wir beim Hören ganz unmittelbar die Spannung, 
die zwischen Anfang und Ende des Satzes, „Wettre hinein... in den unend- 
lichen Raum“, besteht — weil wir in den Sog dieser Sprache geraten. 

Welches ist der Bereich jenseits der Sprache, auf den dieses Sprechen be- 
zogen ist? Eine Sprache, deren Funktion sich in der Wiedergabe und Spiege- 
lung klar erkannter Zusammenhänge erschöpft, müßte entsprechend eindeutig 
gefügt, ihre Elemente müßten ineinander verzahnt sein. 

„Ja wenn wir den ganzen Zusammenhang der Dinge einsehen könnten! Aber ist 
nicht der Anfang und das Ende jeder Wissenschaft in Dunkel gehüllt“, 

schreibt Kleist an Adolphine von Werdeck3®. Die Wirklichkeit, deren innerer 
Zusammenhang ihm verschlossen ist3#, ist für Kleist das Dunkelste und Frem- 
deste, was sich denken läßt. Immer wieder wird die Zweideutigkeit und 
Bodenlosigkeit des scheinbar unumstößlich Gegebenen in seinen Dichtungen 
zum Problem. Immer wieder stoßen wir auf das Erlebnis eines radikalen 
Dualismus zwischen Innen und Außen, Subjekt und Objekt, zwischen Ich und 
Du. Bereits vor der Kantkrise, in der Zeit eines optimistischen Glaubens an 
die Erreichbarkeit der Wahrheit, spüren wir ein Moment innerer Fremdheit 
in seinem Wirklichkeitsverhältnis wenn er an Wilhelmine von Zenge berich- 
tet, wie sich vor seinem Blick jegliche Illussion auflöst.35. So wie ihm die Welt 


3 28./29. Juli 1801 Ausg. v. Sembdner a. a. O.S. 702. 


% Vgl.oben Anm. 7. \ 
85 2]. Jan. 1801: Vielleicht hat die Natur Dir jene Klarheit zu Deinem Glücke ver- 


sagt, jene traurige Klarheit, die mir zu jeder Mine den Gedanken, zu jedem Worte 
den Sinn, zu jeder Handlung den Grund nennt. Sie zeigt mir alles, was mich 
umgibt und mich selbst in seiner ganzen armseligen Blöße, und der farbige Nebel 
verschwindet, und alle die gefällig geworfenen Schleier sinken, und dem Herzen 


ekelt zuletzt vor dieser Nacktheit.“ 


9 GRM 40/2 


130 Gerhard Rudolph 


draußen unüberschaubar und unfaßbar ist, ist auch die Welt des Innen un- 
endlich, vermag nicht in die Sprache einzugehen. Schmerzhaft wird das Kleist 
zum Erlebnis wo er versucht seine inneren Erfahrungen Sprache werden zu 


lassen®®. 
Wir dürfen trotzdem sagen, daß Kleists Sprache und erzählte Welt in be- 


sonderem Maße auf die Wirklichkeit bezogen sind, daß hier alles „seinen 
wirklichen Zusammenhang hat“?”. Wir haben oben gesagt, was wir in unse- 
rem Zusammenhang unter Wirklichkeit verstehen (Anm. 2). Dabei haben wir 
in gewisser Weise diesen Begriff naiv verwendet, wie es die Umgangssprache 
tut, wie ihn Kleist selbst gebraucht®®. Wirklichkeit ist das, was der Dichtung 
außerhalb ihres Eigenraums korrespondiert®®. 

Wir können hier nun keineswegs auf die vielfältigen und verwirrenden 
Versuche zur Bestimmung des Begriffs Wirklichkeit, die bisher unternommen 
worden sind, eingehen‘. Das ist auch nicht nötig. Wir können sagen: Wirk- 
lichkeit ist der Bereich dessen, was nicht vermittelt ist, was den Grund seiner 
Existenz in sich selbst trägt, d.h. in jeder Weise von einem wahrnehmenden 
und erlebenden Subjekt unabhängig ist. Wirklichkeitsbezogen, insofern sie 
auf einen in dieser Weise unmittelbar gegebenen Bereich bezogen ist, ist nun 
jede echte Dichtung, andernfalls handelt es sich um eine phantastische Kon- 
struktion. Wir haben nur zu fragen, in welcher Weise die Dichtung diesen 


3 An Ulrike am 5. Febr. 1801: „Und gern möchte ich Dir alles mitteilen, wenn es 
möglich wäre. Aber es ist nicht möglich, und wenn es auch kein weiteres Hindernis 
gäbe als dieses, daß es an einem Mittel zur Mitteilung fehlt. Selbst das einzige 
Mittel, das wir besitzen, die Sprache taugt nicht dazu, sie kann die Seele nicht 
malen, und was sie uns gibt, sind nur'zerrissene Bruchstücke“. Immer wieder klagt 
Kleist, der sich selbst einen „unaussprechlichen Menschen“ genannt hat (an Ulrike 
13. März 1803), über die Unzulänglichkeit der Sprache. Vgl. 10./11. Okt. 1800 an 
Wilhelmine. Die Spracherfahrung Kleists rührt an den weiten Umkreis dessen, was 
als das Problem der Skepsis gegen das Wort für den modernen Dichter kennzeich- 
nend ist. Kleist steht hier in einem geschichtlichen Zusammenhang. Vgl. Helmut 
Prang: „Der moderne Dichter und das arme Wort“, GRM 1957 NF. Bd. VII 
S. 130—145, bes. S. 144. 

#7 Kayser a.a.O. S.27, vgl.S.28: Die auffällige Isolierung des an die Spitze ge- 
stellten Satzgegenstandes kann nicht mehr auffällig sein, „da bei Kleist ja alle 
Satzteile (und das heißt Gegenstände und Sachverhalte der Wirklichkeit) eine 
merkliche Selbständigkeit besitzen ... Was so die Struktur des Satzes und des 
jeweiligen Augenblicks ist, ist die Struktur der Welt überhaupt“. 

®® Vgl. Brief an Adolphine von Werdeck vom 28. Juli 1801 zit. oben Anm. 7. Dem in 
der Einbildungskraft Geschauten stellt Kleist das in der Wirklichkeit Existierende 
gegenüber. 

® Vgl. Herbert Horsmann: „Literaturwissenschaft und Autonomie der Dichtung. 
Eine Voruntersuchung zur Präzisierung der literaturwissenschaftlichen Termino- 
logie“ Diss. (masch.) Bonn 1954 bes. S. 186ff. Horsmann arbeitet mit dem Begriff 
der „Transfiguration“. Eine auch anderweitig vorhandene Wirklichkeit wird in der 
Dichtung „unbeschadet ihrer essentiellen Bestimmtheiten in eine andere Seinsweise 
verschoben“. 

# Vgl. die Übersicht bei: Richard Brinkmann: „Wirklichkeit und Illusion, Studien 
über Gehalt und Grenzen des Begriffs Realismus für die erzählende Dichtung 
des 19. Jahrhunderts“, Tübingen 1957. 
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Bereich einordnet: ob sie seine Strukturen formend abwandelt oder unge- 
brochen einbezieht. Kleist, das meint die Betonung der Wirklichkeitsbe- 
ziehung, vermag den fremd gewordenen Bereich der Wirklichkeit nicht mehr 
formend zu wandeln, sondern nimmt sein Eigensein als Letztgegebenes hin. 
An der in seinem Erzählen immer wieder unterbrechend eingefügten Um- 
ständlichkeit vermag das besonders deutlich zu werden. 

Wir brauchen aber nun nicht bei einer rein formalen Bestimmung des Be- 
griffs Wirklichkeit, als des jenseits des Raumes der Sprache, des Eigenraums 
der Dichtung Liegenden, des nicht Vermittelten, stehen zu bleiben. Im Begriff 
des nicht Vermittelten liegt der Ansatz zu einer inhaltlichen Bestimmung, 
nämlich in der in ihm liegenden Beziehung auf ein wahrnehmendes oder 
formend wandelndes Subjekt: Wirklichkeit ist all das, an dem sein Versuch 
zur Modifikation abprallt: die mit bestimmten Eigenschaften gegebenen Din- 
ge, physikalische und biologische Abläufe, die Geschichte sofern sie als etwas 
Vollendetes die Gegenwart prägt... Gott, als die letzte und höchste Wirk- 
lichkeit. Wirklichkeit ist zum großen Teil notwendig immer auch das noch 
nicht Durchschaute und das nie zu Durchschauende. Wir wissen, daß das Kleist 
zum Erlebnis geworden ist. Wenn wir für Kleist ein ungebrochenes Wirklich- 
keitsverhältnis, das sich in seiner Sprache. spiegele, behaupten, dann müssen 
wir konsequent auch annehmen, daß es das Rätselvolle und Unüberschaubare, 
das auch zur Wirklichkeit gehört, einschließe, und ebenso annehmen, daß so, 
wie in der Satzfügung der Erzählprosa sich das um den Geschehnisablauf 

"faktisch Gegebene spiegelt, auch die andere dunkle Seite der Wirklichkeit 
in die Sprache eingeht. Der Bereich, auf den sich Kleists Sprache bezieht, ist 
die Wirklichkeit mit all ihren Bodenlosigkeiten und Fragwürdigkeiten, aber 
auch mit ihren Hoffnungen, daß hinter den Fragwürdigkeiten ein Sinn steht. 
Der oben eingeführte Begriff der Offenheit und der Begriff der ungebrochen 
sich spiegelnden Wirklichkeit sind austauschbar. 

Wir haben die Seite des Kleistschen Wirklichkeitsverhältnisses hervorge- 
hoben, die man zu vergessen neigt, die Lugowski radikal unterschlägt. Das 
naive und unmittelbare Wirklichkeitsverhältnis Kleists, von dem er spricht, 
d.h. die Ausschaltung des Rätsels, ist eine Konstruktion. Kleist überwinde 
das „Objektive durch das Unmittelbare“, indem er, jegliches „Dahinter“ aus- 
schaltend, sich wie ein im Kampf verstrickter Ringer‘! nur an das Unumstöß- 
lich und greifbar Gegebene halte, an das Erfordernis des Augenblicks. Nur 
ein auf eine fest geprägte Gemeinschaft bezogenes Sprechen vermag in solcher 
Weise Wirklichkeit, die dann stets eine durch diese Gemeinschaft (als „Welt“, 
als Lebenskreis) vermittelte ist, zu erfassen‘, d.h. die Wirklichkeit muß 


#4 Lugowski bezieht sich auf das Ringergleichnis, das Kleist in der kurzen Betrach- 
tung „Von der Überlegung“ in den „Berliner Abendblättern“ gebraucht. ab 

42 Lugowski spürt diesen wesentlichsten Einwand, den man gegen seine ungeschichtliche 
Konzeption vorbringen kann und versucht ihn zurückzuweisen: „Der Mensch der 
Saga und des Heldenliedes (der nach L. das unmittelbare Wirklichkeitsverhältnis 
besitzt, das er Kleist zuschreibt) lebt in tiefer Selbstverständlichkeit aus dem Leben 
seines Volkes. All sein Tun ist von der Gemeinsamkeit und der Fraglosigkeit dieses 


gr 
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außerhalb der Dichtung für den Angesprochenen bereits ebenso wie für den 
Sprechenden gegehen sein‘. (Wie es heute noch beim Sprechen innerhalb 
einer Dorfgemeinschaft, einer Familie, der Fall sein kann. Die Sprache braucht 
hier nicht lückenlos gefügt zu sein, weil das, worauf sie sich bezieht, als allen 
yemeinsam bereits erfaßt ist.) In jedem anderen Fall muß ein derart wirk- 
lichkeitsbezogenes Sprechen das Unüberschaubare der Wirklichkeit mit ein- 
schließen. 

Was heißt aber nun Form für Kleist? (Wir haben diese Frage oben ge- 
stellt) Kleists Sprache geht aus von der Einsamkeit seines Ich, vom Er- 
lebnis der Unermeßlichkeit und Fremdheit der Wirklichkeit. Wie hinausge- 
stoßen in die Weite des Ungewissen, manchmal wie eine festgefügte Kette, 
nach einem plötzlich aufleuchtenden Ziel geworfen, muten uns die Sätze 
Kleists an. 


„Nun denn auf deiner Kugel, Ungeheures, Du dem der Windeshauch den Schleier 
heut gleich einem Segel lüftet, roll heran! Du hast mir, Glück, die Locken schon 
gestreift.“ 


Seine Sätze sind immer Weg, Brücke, ziehen eine Linie in die Unüberschau- 
barkeit der Wirklichkeit, die sich um sie (Symbol, Gebärde) und in ihnen 
(Isolierung der einzelnen Satzelemente) so wie auch in der Bildlichkeit dieses 
Sprechens öffnet. Erst im Vorgang des Sprechens fügt sich die Form der 
Sprache, taucht vor dem geistigen Auge des Sprechenden gleichsam erst der 
Gegenstand auf, dem sich die dynamische Sprache, ihn einkreisend, zuwen- 
det. Zwischen dem Sprechenden und dem derart erfaßten Gegenstand bildet 
sich das, was wir Brücke genannt haben. All das, was sie überspannt, ist nicht 
eindeutig sicher in seinen Beziehungen festgelegt. Lugowski hat sehr richtig 
auf den Aufsatz „Über die allmähliche Verfertigung der Gedanken beim 
Reden“ und seine Wichtigkeit für die Kenntnis der Sprachformung Kleists 
hingewiesen“. In dem Werbungsgespräch zwischen dem Grafen und dem 
Obristen in der „Marquise von O“ (6. Abschnitt), in dem sich in der Reihung 


Lebensgefühls getragen ... Kleist dagegen ist wie der Rufer in der Wüste. Er lebt 
in einer anderen, zerisseneren Zeit“ a.a.0.$S.188. Kleist müsse sich immer wieder 
als Einzelner erkämpfen, „was dem Menschen der Saga unbestrittener Lebensraum 
war“. Das aber ist eine innere Unmöglichkeit. Ein Lebensgefühl, ein Wirklich- 
keitsverhältnis, das an das Eingefügtsein des Einzelnen in die Gemeinschaft ge- 
bunden ist, kann nicht ohne diese Gemeinschaft vom Einzelnen erreicht werden, 
auch nicht, wenn man Kleist als eine Übergangsgestalt auf dem Wege zu völki- 
schen Ursprüngen sieht, wie das Lugowski mit deutlich nazistischer Tendenz in 
seiner Schlußbetrachtung tut. In der Geschichte gibt es kein Zurück. 

# Wir dürfen hier nicht einwenden, daß der moderne Dichter (und das gilt be- 
sonders für Kleist, vgl. Brief an Marie v.KleistMai 1811, Ausg. v. Sembdner a.a.O. 
Bd. 2, S. 910, vgl. Kayser a.a.0. S.20: Der Erzähler steht bei Kleist „mit dem 
Rücken zum Publikum“.) nicht mehr in erster Linie für ein Publikum schreibt, denn 
das bedeutet ja nicht, daß seine Dichtung monologisch in sich geschlossen ist. 
Wenn eine Dichtung nicht absolut subjektiv, d. h. in ihrem Rang ohne Belang 
sein soll, muß sie in irgendeiner Weise auf ein Gegenüber, auf einen Hörenden 
bezogen sein. Ein unmittelbares Wirklichkeitsverhältnis, wie es Lugowski kon- 
struiert, würde das aber unmöglich machen. 

“2.2.08. 1188. 


Die Epoche als Strukturelement in der dichterischen Welt 133 


der daß-Sätze spiegelt wie der Werbende „in gradliniger Stoßrichtung den 
Panzer der Fremdheit“4 bei seinem Gegenüber zu durchbrechen versucht, 
spüren wir unmittelbar das auch für Kleist geltende auf das Ziel zustoßende 
Sprechen. 

Kleists Sprache geht aber niemals, das ist wesentlich, über die Wirklich- 
keit hinweg. Entscheidend ist für sie der Versuch, „das Unmögliche zu be- 
handeln als wenn es möglich wäre“, nämlich die Wirklichkeit einzube- 
ziehen, wie wir es am unmittelbarsten im Erzählen in der in den Geschehnis- 
zusammenhang eingefügten Umständlichkeit erleben. 

Als Versuch, die isolierte Einzelheit in eine Zielrichtung und damit in einen 
— allerdings vom Ich her geschauten — Zusammenhang zu reißen (im Laufe 
seines Novellenschaffens gelingt das Kleist immer müheloser), aber auch 
als Grenzziehung und Abschirmung des Bereichs des Ich, des Innen, gegen 
alles von Außen Andringende müssen wir die Form Kleists verstehen. Sie 
ist nicht klassisch, weil sie wesenhaft offen bleibt, aber auch nicht romantisch, 
weil völlig das Moment der Unendlichkeit fehlt. Sie vermag nur in der Aus- 
einandersetzung mit der Wirklichkeit zu entstehen. In ihrem Offensein ist 
die Möglichkeit des Erlebens einer neuen Transzendenz, einer neuen Sinn- 
gebung des in der Wirklichkeit fragwürdig und rätselhaft Erscheinenden ge- 
geben. Aber das läßt sich aus der Sprachform der Kleistschen Dichtung, um 
die es hier ging, allein nicht entscheiden und muß deshalb hier Frage bleiben. 


' 45 Siegfried Bokelmann: „Betrachtungen zur Satzgestaltung in Kleists Marquise 
von O“, Wirkendes Wort H. 2. Dez. 1957, S. 86. 
4 Goethe über das Leben in der Idee. 


ACHIM VON ARNIM! 


In der syntaktischen Struktur der Sprache Achim von Arnims findet sich, 
obwohl sie durchgehend von parataktischer Fügung bestimmt ist, eine Nei- 
gung zu einer Art von Periode. Diese Neigung tritt überall da hervor, wo die 
Sprache nicht erzählend der Mitteilung von Geschehen oder der Schilderung 
von Welt verpflichtet ist: da, wo der Erzähler, den Fluß des Erzählens unter- 
brechend, umfängreichere Reflexionen oder Sentenzen einflicht, da, wo er 
persönlich Anteil nehmend, einen Sinn zusammenzufassen sucht, ebenso in 
Vorreden, in Rezensionen und Aufsätzen. 

Ich zitiere aus dem berühmten programmatischen Aufsatz „Von Volks- 
liedern*: 

1 „Sei diese Fahne? auch nicht gestickt mit Trophäen, vielleicht nur das zerrissene 

Segel der schiffenden Argonauten, oder der versetzte Mantel eines armen Sängers, 


1 Zu dem hier über Arnim Gesagten vgl. die Arbeit des Verfassers: „Studien zur 
dichterischen Welt Achim von Arnims“, Quellen und Forschungen zur Sprach- und 
Kulturgeschichte der germanischen Völker N. F. Band 1 Berlin 1958. 

2 Arnim wünscht, daß man sich über alle Spaltungen hinweg unter der Fahne des 
Volkstümlichen, Überlieferten, sammeln möge. 
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wer sie trägt, der suche darin keine Auszeichnung, wer ihr folgt, der finde darin 
seine Schuldigkeit, 5 denn wir alle suchen etwas höheres, das goldene Flies, das 
allen gehört; was der Reichtum unseres ganzen Volkes, was seine eigene innere 
lebende Kunst gebildet das Gewebe langer Zeit und mächtiger Kräfte, den 
Glauben und das Wissen des Volkes, was sie begleitet in Lust und Tod, Lieder 


Sagen, Kunden, Sprüche, Geschichten, 10 Prophezeiungen und Melodien: wir 


wollen alles wiedergeben was im vieljährigen Fortrollen seine Demantfestigkeit 

bewährt, nicht abgestumpft, nur farbespielend geglättet, alle Fugen und Aus- 

schnitte hat zu dem allgemeinen Denkmale des größten neueren Volkes, der 

Deutschen; das Grabmal der Vorzeit, das frohe Mal der Gegenwart, 15 der Zu- 

kunft ein Merkmal in der Rennbahn des Lebens: wir wollen wenigstens die 

Grundstücke legen, andeuten, was über unsere Kräfte im feinen Vertrauen, daß 

sie nicht fehlen werden, welche den Bau zum Höchsten fortführen und der, wel- 

cher die Spitze aufsetzt allem Unternehmen.“ 

Der Mammutsatz, der auf den ersten Blick wie eine seltsam verschachtelte 
Periode wirkt, ist in Wahrheit eine assoziative Reihung. Man hat das Ge- 
fühl, daß der hier Sprechende jederzeit vom Verlust der Überschau über das, 
was er sagen will, bedroht ist. Durch eine komplizierte syntaktische Gliede- 
rung: Semikolon, Klammer, Doppelpunkt und häufige Verwendung des Kom- 
mas versucht er die Übersicht zu wahren. Aber der Versuch logischer Glie- 
derung, der im Ansatz deutlich vorhanden ist, wird immer wieder durch- 
kreuzt von der eigenmäctig ablaufenden Kette der Assoziationen: der Satz 
schwillt dem Sprachformenden unter den Händen ins Uferlose an. Arnim 
beginnt seinen Satz mit einem Bild, das er ausspinnt, das ihn zu allerlei 
Anspielungen verführt, ohne Rücksicht darauf, ob sie vom Leser ohne wei- 
teres verstanden werden. Von der Argonautensage kann man das erwarten, 
weniger von dem versetzten Mantel des armen Sängers, dessen Geschichte 
sich im „Rollwagenbüchlein“ des Jörg Wickram (Nr. 33) findet, die Arnim 
ins „Wunderhorn“ aufgenommen, in „Ariels Offenbarungen* und in den 
„Kronenwächtern“ benutzt hat und mit der er seine Zueignung des „Wun- 
derhorns“ an Goethe beginnt. Es handelt sich hier um ein Motiv, das einen 
ganz persönlichen Reiz für Arnim besitzt. Fahne, Mantel, goldenes Flies 
führen wie von selbst zum Bild des Gewebes, so wie weiter unten Denkmal, 
Grabmal, Mal und Merkmal, selbstgenügsames Wortspiel, schließlich zum 
Bild von der Rennbahn des Lebens führen. Wir haben den Eindruck, als 
seien die Bilder das einzig treibende Moment in diiser Sprache, als ent- 
wüchsen erst ihnen die geäußerten Gedanken. Aus Bildern heraus, die sich 
assoziativ aneinanderreihen, versucht hier Arnim die Wirklichkeit zu er- 
fassen — alles ist in diesen Sätzen Gleichnis —, aber wir haben den Eindruck, 
als ruhe diese Welt der Bilder eigengesetzlich in sich. 

Zur Syntax: Zwei mal findet sich in diesem Satz ein Anakoluth (Zeile 3 
und 10). Arnim verzichtet darauf, die begonnene Konstruktion konsequent 
fortzuführen, gewinnt, indem er zwei mal eine unendlich fortführbare Rei- 
hung abbricht, gleichsam wieder Gewalt über den Satz, um ihn wieder aufs 
Neue zerlließen zu lassen. Er verzichtet auf das Hilfsverb: Zeile 7: gebildet 
(hat), Zeile 16: über unsere Kräfte (ist). Dieses Stilmittel könnte zur stärke- 
ren Einordnung in den Gesamtzusammenhang des Satzes führen, hier wirkt 
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es aber im Gegenteil im Sinne einer mangelnden Geschlossenheit, so wie die 
Anakoluthe und die asyndetischen Reihungen den Satz in eigentümlicher 
Weise locker gefügt erscheinen lassen. Als Zeichen für die lockere Fügung 
kann man auch das Pronomen „sie“ nennen, das in der 8. Zeile steht; es ist 
grammatisch nicht eindeutig bezogen. Man hat es wohl als eine constructio 
ad sensum auf Volk zu beziehen. 

Lockere Fügung der Sprache, Eigendynamik der Bilder: Es gibt keinen 
Formwillen, dem es in straffer Fügung gelingt, eine Periode mit klaren 
Unter- und Nebenordnungen zu schaffen. Immer wieder zerbricht die syn- 
taktische Fügung. — Ich glaube, so dürfen wir die Beobachtungen, die uns 
der vorliegende Satz vermitteln kann, zusammenfassen. 

Wir nähern uns hier der Erkenntnis des Gesetzes, dem der ganze Bereich 
des Arnimschen Sprechens, in Drama, Lyrik, Erzählung und Reflexion, 
unterliegt: Arnim beugt sich stets der Eigengesetzlichkeit der Sprache. Dem 
Reichtum ihrer Bilder, ihrer Klänge, gibt er sich in passiver Entzückung hin. 
„Wenn nur nicht alle Gedanken in der Sprache untergingen“ klagt der junge 
am „Ariel“ dichtende Arnim seinem Freunde Brentano®. Was oben vom sich 
an die Eigenbewegung der Sprache anschmiegenden Sprechen gesagt wurde, 
gilt in extremem Maße für Arnim. So stark ist diese Hingabe an die Sprache, 
daß manchmal, besonders in der Lyrik, der Sinn einer Aussage völlig dem 
klingenden Spiel der Sprache geopfert wird, Arnim „vor reimen nicht zu 
Gedanken“ kommt‘ 

Formal gewinnt auch Arnims Sprache so wie die Kleist nie den Charakter 
des in sich Geschlossenen, hebt nicht, in sich ausgewogen, in der Spiegelung 
einen in der Wirklichkeit entdeckten festen Sinnzusammenhang heraus. Den- 
noch ist ein schärferer Unterschied wie der zwischen der Sprache Arnims und 
der Kleists schlechthin undenkbar. Während die Offenheit der Kleistschen 
Sprache das Ergebnis einer Auseinandersetzung mit der Wirklichkeit ist (sie 
ist das, was sich negativ hinter scharfer Formung abhebt, das, was eine un- 
bedingt ehrliche Grenzziehung vom Raum des Überschaubaren ausschließt), 
entspringt diejenige Arnims dem Verzicht auf eine solche Grenzziehung. Für 
Arnim gibt es keine Grenze mehr zwischen Innenraum, Raum der Dichtung 
und dem, was jenseits des geformten Wortes liegt. Er glaubt, 

„daß eine gewaltige Dichtung durch die ganze Natur weht, bald als Geschichte, bald 


als Naturereignis hervortritt, die der Dichter nur in einzelnen schwachen Wieder- 
klängen aufzufassen braucht, um ins tiefste Gemüt mit unendlicher Klarheit zu 


dringen.“ 
Der Bereich, der menschlicher Verfügung anheimgegeben ist, ist schmal: 


„Wir Menschen sind Nachtwandler mitten am Tage, nur ein kleiner Kreis unseres 
Lebens ist zu unserer Prüfung der freien Wahl überlassen ...* (Werke III S. 107)®. 


3 Reinhold Steig: „Achim von Arnim und die ihm nahestanden“, drei Bände, Stutt- 
gart und Berlin 1894—1913; Band I S. 32. 
4 R. Steig a.a.O. Bd. IS. 40 (Äußerung Brentanos). 


5R.Steig a.a.0.5.35. 
6 L.A.v. Arnims sämtliche Werke, Berlin 1839—56, Band III S. 107. 
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Immer wieder spricht Arnim von der zweiten Welt, in die sich diejenige, die 
unserer Überschau gegeben ist, verliert. Aber diese zweite Welt ist nicht radi- 
kal der uns bekannten entgegengesetzt, es gibt überhaupt keine scharfen Ent- 
gegensetzungen im Weltbild Arnims?, sondern ist als Geheimnis, als „To- 
mantisches“s Element innig in sie verflochten. Die Wirklichkeit ist in ihrem 
unendlichen Reichtum und ihrer Vielfalt zwar unüberschaubar, aber sie ist 
nicht wie für Kleist etwas Fremdes. Ihr Geheimnis ist für Arnim im Gegenteil 
beglückende Faszination des Neuen, noch nie Erlebten und Gesehenen, so 
wie ihm die geographisch noch unerschlossene Welt der Vergangenheit Sehn- 
suchtsbild ist. 

„... die Welt war noch nicht umwandert und umschifft, es war damals dem Him- 
mel noch leicht, durch einen guten Gedanken einem ehrlichen Kerl unter die Arme 
zu greifen und ihn zu erheben®.“ 

Hingabe an das immer Neue, das immer Geheimnisvolle der bunten Wirk- 
lichkeit, das ist der Trieb, der Arnims Dichten charakterisiert. In immer 
neuen Variationen läßt sich im dichterischen Werke Arnims die Hingabe- 
bereitschaft seines Schöpfers nachweisen: als Hingabe an die Eigenbewegung 
der Sprache, als Hingabe an Stoff und Motive, als Hingabe an die Zauber- 
kraft der Phantasie, als Hingabe seiner Menschen an die ihnen widerfahren- 
den Zufälle, an ihre Stimmungen usf. 

Wenn wir den für die heutige Literaturwissenschaft so wichtig geworde- 
nen Begriff der „dichterischen Welt“ sehr ernst nehmen, d. h. ihn nicht nur 
metaphorisch für das jede Einzelheit einer Dichtung bestimmende Struktur- 
gesetz gebrauchen, wenn wir unter „dichterischer Welt“ ein von einem zen- 
tralen Sinnerlebnis oder zentralen in sich zusammenhängenden Sinner- 
lebnissen her geformtes Ganze verstehen, das sich durch die Sinnbeziehung 
all seiner Elemente als geschlossener sprachlicher Raum aus der Wirklich- 
keit heraushebt!?, dann dürfen wir im Falle Arnims nicht von „Welt“ 
sprechen. Arnims Werke sind zwar eigenartig gesehene Wirklichkeit, 
neue anziehende Kombinationen ihrer Elemente, stellen aber nicht wie 
das Werk Kleists etwas völlig Eigenes dieser Wirklichkeit gegenüber dar. 
Die Art, wie biographische Elemente immer wieder unverwandelt in dieses 
Werk eindringen — die „Wandlung“ des Dichters ins Werk!t fehlt -, macht 


” An J. Grimm schreibt Arnim, daß er „sowohl in der Poesie wie in der Historie 
und im Leben übrhaupt alle Gegensätze wie sie die Philosophie unserer Tage zu 
schaffen beliebt hat, durchaus und allgemein“ ablehne. (Im Zusammenhang mit 
dem Streit um Natur- und Kunstpoesie) Steig a. a. O. Bd. III S. 11. 

Vgl. Arnim über „das wunderliche Gefühl, das die Leute romantisch zu nennen 
pflegen“, „Gräfin Dolores“ 1. Kap. Sämtliche Werke a. a. O. Bd. VII. 

® ibid. Bd. III S. 235. 

Vgl. die Bestimmung des Begriffes Welt durch Martin Heidegger: „Vom Wesen 
des Grundes“, Frankfurt 1955. Welt bedeutet immer das Bezogensein faktisch 
gegebener Wirklichkeit auf ein Dasein. Durch diese Beziehung ergibt sich inner- 
halb der Gesamtwirklichkeit ein geschlossenes Ganzes, eine Welt. „Seiendes, 
etwa die Natur im weitesten Sinne könnte in keiner Weise offenbar werden, wenn 
es nicht Gelegenheit fände, in eine Welt einzugehen‘ (S. 39) 
11 Vgl. H. Horsmann a. a. O. S. 142.. 


1 


o 


Die Epoche als Strukturelement in der dichterischen Welt 137 


uns das Wirklichkeitsverhältnis dieser Dichtung deutlich. Es fehlt Arnim die 
grenzziehende, formschaffende Kraft. 


FOLGERUNGEN 


Dichterische Welt und Wirklichkeit: zwei extreme und entgegengesetzte 
Möglichkeiten ihres Verhältnisses traten uns, im Werke Arnims und Kleists 
verkörpert, entgegen. Vier Möglichkeiten ihres Verhältnisses lassen sich 
grundsätzlich denken, welche sich im konkreten Werk überschneiden und 
vermischen können. Alle vier sind im schmalen geschichtlichen Zeitraum der 
Goethezeit in größtmöglicher Reinheit verwirklicht. 

1. jede Grenze zwischen beiden ist verwischt. Der dichterisch Sprechende verliert sein 
Eigenstes an die bunte Vielfalt der Wirklichkeit, an die Eigenbewegung der Sprache, 
der Phantasie, die Zufallsbeziehungen der Dinge. So war es bei Achim von Arnim. 
Wir können mit grundsätzlichem Vorbehalt gegen alle Verallgemeinerungen vom 
romantischen Verhältnis sprechen. 

2. Die dichterische Welt ist völlig in sich geschlossen, bewahrt ihr absolutes Eigen- 
sein gegenüber der Wirklichkeit, die dann den Charakter eines fremden, ja feind- 
lichen Außen annimmt. Dieses Verhältnis gilt für das Dichten Jean Pauls, das Max 
Kommerell als in fast frevelhaftem Maß von Innen schöpfend bezeichnet!. 

3. Die dichterische Welt entsteht als Harmonieverhältnis zwischen Welt der Sprache 
und Wirklichkeit. Alle Wirklichkeit ist in der Sprache „aufgehoben“, d.h. die 
Wirklichkeit ist in eine neue, geistigere Seinsweise verwandelt, ohne daß ihre 
Eigenordnung vorher aufgelöst wäre. Diese ist gleichsam innerhalb der Sprache er- 
halten. „Formtrieb“ und „Stofftrieb“ schaffen zusammenwirkend einen abgegrenz- 
ten Raum des Spiels?, dem aber jegliche Unverbindlichkeit fehlt, er ist idealisierte, 
d.h. von allem Zufälligen befreite Wirklichkeit. Das ist der Weg der Klassik 

Alle drei Verhältnismöglichkeiten müssen wir idealistisch nennen, denn 
ihnen liegt das Erlebnis der Wirklichkeit vom Subjekt her zu Grunde. Be- 
wahrung, Hingabe, Ausgleich der Spannungen in Harmonie: das sind Ent- 
scheidungen eines Subjekts. Der Wirklichkeit kommt außerhalb des vom 
Subjekt erfaßten Raums, bzw. der „dichterischen Welt“ keine Eigenbedeu- 
tung zu. Bei Arnim haben wir die Neigung die ganze Wirklichkeit als „dich- 
terische Welt“ aufzufassen. In den Fällen 2 und 3 (Wirklichkeitsverhältnis 
Jean Pauls und Klassik) müssen wir allerdings noch beachten, daß hier dem 
Begriff der Wirklichkeit eine weit eingeschränktere Bedeutung zukommt als 
die, welche wir ihm bei Kleist zuschreiben konnten und die auch für Arnim 
gilt. Wirklichkeit hat hier die Bedeutung des Sinnlich-Faktischen, geheim- 
nislos dem Verstande Zugänglichen, wie es Schiller in „Über die ästhetische 
Erziehung des Menschen“ am Ende des 10. Briefes formuliert: „... wer sich 
über die Wirklichkeit nicht hinauswagt, der wird nie die Wahrheit erobern.“ 
4. Die dichterische Welt entsteht als Abgrenzung von der Wirklichkeit (sie ist 
übrigens Abgrenzung per definitionem), aber sie bleibt nicht in sich ruhen, sondern 


ist unter Ausschaltung der Möglichkeit je zur Harmonie zu gelangen, ständige imma- 
nente Auseinandersetzung mit der Wirklichkeit. Sie bleibt unter Wahrung des 


ı Max Kommerell: „Jean Paul“, Frankfurt 3. Aufl. 1957, S.387: „In fast frevel- 


haftem Maß hatte hier ein Geist aus sich geschöpft ...“. 
2 Schiller: „Über die ästhetische Erziehung des Menschen“ bes. 12.—16. Brief. 
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i i j ei Kleist, für den dieses Verhältnis gilt, genannt 
N ee auf Harmonie gewahrten Eigenreht der Wirklich- 
keit wird der Idealismus durchbrochen. 

Der modernen auf die Werkinterpretation bezogenen Literaturwissenschaft 
ist noch ein ungelöstes wichtiges Problem das Verhältnis von zeitlos gerichte- 
ter Strukturforschung und Literatur- bzw: Geistesgeschichte. Wolfgang Kay- 
ser macht in seinem Groteskebuch den Versuch, beides zu vereinigen®, Fritz 
Martini setzt sich als Ziel, von der Interpretation wieder zur Geistesgeschichte 
vorzudringen. 

Man hat mit Recht, was die Begriffsbildung angeht, immer wieder auf die 
notwendige Trennung von prinzipieller und geschichtlich gerichteter Litera- 
turforschung hingewiesen’. Die konkrete Dichtung ist aber ebenso Ausdruck 
und Abwandlung zeitlos erfaßbarer Strukturen wie Ausdruck der Zeit. Un- 
geschichtlich ist nur die Natur, jede geistige Manifestation ist geschichtsbe- 
zogen. Für die Betrachtung und Erfassung des konkreten Kunstwerks müssen 
wir annehmen, daß die Epoche ebenso wie die zeitlosen Elemente (Gattungs- 
formen, Stilformen, Topoi, Versmaße etc.) strukturbildend ist, bzw. als Form- 
prinzip an erster Stelle steht. Das, was wir im Nacheinander der Unter- 
suchung tun: ein Kunstwerk nach seinen zeitlosen Formen fragen und dann 
geschichtlich einzuordnen versuchen, können wir nicht prinzipiell scheiden. 
Die Darstellung eines dichterischen Oeuvre muß die Geschichte als imma- 
nentes Formprinzip nachweisen. Eine von außen herangetragene Literatur- 
geschichte schließt immer die Gefahr einer Konstruktion ein, Geschichte ist 
mehr als ein beliebiges Ordnungsprinzip. 

Wie die geschichtliche Struktur von Dichtung jeweils zu erschließen ist, 
läßt sich nicht grundsätzlich festlegen®, wenigstens nicht bevor man in wei- 
tem Umfang das Material geprüft hat. Für die Goethezeit sehe ich zwei ent- 
scheidend wichtige Möglichkeiten: 
1.Die Frage nach dem Verhältnis von „dichterisher Welt“ und Wirklichkeit wie 
sie oben an zwei konkreten Beispielen zu lösen versucht wurde. 

2. Die Frage nach dem Verhältnis zur Zeit, bzw. nach der geschichtsphilosophischen 
Vorentscheidung, die festliegt, ehe eine Zeile geschrieben wird. Zeit kann entweder 
als naturhafter Kreislauf verstanden werden oder aber als Linie, die von der Ver- 


gangenheit in die Zukunft, ins wesenhaft Neue reicht. Die Entscheidung für den 
Kreislauf ist eine Entscheidung gegen die Geschichte. Sie liegt der Goethezeit sehr 


® „Das Groteske. Seine Gestaltung in Malerei und Dichtung“, Oldenburg 1957, vgl. 
Vorwort S. 10. 

* „Das Wagnis der Sprache. Interpretationen deutscher Prosa von Nietzsche bis 
Benn“, Stuttgart, 2. Aufl. 1956, vgl. Vorwort S.6. 

5 Vgl. die Arbeit von Herbert Horsmann a.a.O. z.B. S. 131f., 29f., 52. 

® Wir können nur sagen, daß wir stets von einer bestimmten Frage, die wir an 
das Kunstwerk stellen, ausgehen müssen. Diese Frage, die zunächst scheinbar von 
außen an das Kunstwerk herangetragen wird, entnehmen wir den Erkenntnissen 
von Problemzusammenhängen und Entwicklungen durch die bisherige geistesge- 
schichtliche Forschung. Dieses Verfahren im Sinne eines hermeneutischen Zirkels, 
auf dessen Bedeutung für die Literaturwissenschaft E. Staiger „Die Zeit als Ein- 
bildungskraft des Dichters“ 2. Aufl. Zürich, 1953, S.18 hingewiesen hat, hat sich 
jeweils an seinen Ergebnissen zu rechtfertigen. 


Die Epoche als Strukturelement in der dichterischen Welt 139 


nah, ist für jeden in dieser Zeit Schaffenden aktuell, so daß wir von hier aus die 
konkreten Dichtungen einerseits verstehen, das Relief einer Epoche andrerseits 
bestimmen können. 


Die Frage nach dem Verhältnis von „dichterischer Welt“ und Wirklich- 
keit ist für eine Zeit, die unter dem Zeichen des Idealismus steht, von ent- 
scheidender Bedeutung. Der Idealismus ist die Ebene, von der aus wir die 
Einheitlichkeit der Epoche von etwa 1770-1830 begreifen müssen. Wir kön- 
nen immer wieder feststellen, wie konsequent in der zweiten Hälfte des 18. 
Jhs. alles in die Richtung des Idealismus, d. h. der Betonung des Subjekts 
gegenüber dem Objekt, der Außenwelt, drängte’. Niemand konnte damals 
der damit verbundenen Problematik ausweichend oder unproblematisch naiv 
gegenüberstehen. Wir wissen ferner, wie als Folge der damit zusammen- 
hängenden Belastung der Beziehung von Innerlichkeit und Außenwelt eine 
Gefährdung und Lockerung des naiven unmittelbaren Existenzbewußtseins 
eintritt®. Philip Moritz weist dafür auf den Zusammenhang mit dem Idealis- 
mus hin (er gebraucht diesen Begriff noch nicht im streng philosophischen 
Sinn, wie er uns heute geläufig ist)®. Wir dürfen hiernach vermuten, daß der 
Bildeprozeß einer „dichterischen Welt“, der ja eine Grenzziehung zwischen 
Wirklichkeit und dem vom Dichter geschaffenen in sich geschlossenen geisti- 
gen Raum darstellt, nicht mehr naiv verlaufen kann, sondern von der Zeit 
her charakteristisch gefährdet und modifiziert werden kann. An zwei oben 
vorgetragenen Beispielen scheint sich diese Vermutung zu bestätigen. 

Es müßte sich von dieser Fragestellung her die Struktur einer Epoche aus 
der Dichtung selbst entwickeln lassen, d. h. Literaturwissenschaft in Litera- 
turgeschichte übergehen, ohne daß mit hypostasierten Begriffen wie Roman- 
tik, Empfindsamkeit, Biedermeier usw. den konkreten Dichtungen Gewalt 
angetan würde. 


7 Vgl. Ernst v. Bracken: „Die Selbstbeobachtung bei Lavater. Ein Beitrag zur Ge- 
schichte der Idee der Subjektivität im 18. Jahrh.“. Diss. Bonn 1931, ferner: Herbert 
Scöffler: „Lichtenberg. Der Forscher und Mensch“ in „Deutscher Geist im 18. Jh. 
Essays zur Geistes- und Religionsgeschichte, Göttingen 1956, bes. S. 215, 2278. 

8 Vgl. Rudolf Unger: „Zur seelengeschichtlihen Genesis der Romantik“ in „Zur 
Dichtungs- und Geistesgeschichte der Goethezeit. Gesa.amelte Studien“, Berlin 
1944 S. 141. 

9 Anton Reiser, zit. bei Unger ibid. S. 153. 
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ROMANZE UND BALLADE 


Die Frage ihrer Strukturen, an zwei Gedichten Heinrich Heines dargelegt 


Wenn man innerhalb der drei großen Grundgattungen die einzelnen Gen- 
res möglichst genau voneinander abgrenzen will, so geschieht es, um die Fülle 
dichterischer Möglichkeiten zu erfassen, nicht etwa, um starre Normen auf- 
zustellen. Jeder Versuch einer gattungsgeschichtlichen Darstellung leidet ja 
unter der Schwierigkeit, daß man eine bestimmte Vorstellung von dem, was 
zu der in Frage stehenden Gattung gehört, mitbringt, daß aber allein die 
konkreten historischen Realisationen die Strukturen der Gattungen erkennen 
lassen. Nicht eine idealtypische Konstruktion bestimmt den Wirkungsbereich 
und die Entfaltungsbreite der Gattungen, sondern die exakten Analysen der 
empirischen Einzelerscheinungen, die nur unter einem möglichst weitgefaßten 
Begriff der Gattung subsumiert werden können, stecken die Grenzen ab, 
wenn man die historischen Modifikationen nicht beschneiden will. Ästhetische 
Begriffe dürfen nicht das historische Leben einengen, sondern müssen zur 
Kenntnis seiner Zusammenhänge führen. Jede literaturwissenschaftliche Be- 
mühung um eine künstlerische Struktur ist daher auf ein gesundes Verhältnis 
von deduktiv-normativen Vorstellungen und geschichtlicher Individualisie- 
rung angewiesen. Es hat also nicht viel Sinn, nur von theoretischen Erwägun- 
gen auszugehen, sondern es ist allein wissenschaftlich fruchtbar, wenn man 
möglichst empirisch induktiv verfährt. Man wird sich dabei freilich aller der 
ästhetischen Definitionen erinnern, die gerade in der Beobachtung realer 
Kunstwerke gewonnen wurden und nun gleichsam die Direktiven sichtbar 
werden lassen, auf die unser wissenschaftliches Interesse gerichtet ist. 

Eigentümlich ist es, daß man in den heutigen Handbüchern Romanze und 
Ballade kaum noch voneinander trennt. Man beruft sich dabei auf das 18. Jahr- 
hundert, das keine Unterschiede mehr machte, sondern Romanze und Ballade 
meist geradezu synonym gebrauchte, obwohl doch der historische Weg, den 
Romanze und Ballade genommen haben, sehr wohl die Unterschiede er- 
kennen läßt. So nennt sie das Reallexikon von Merker und Stammler (Band 
III, S. 123) identisch, sie seien ‚nur nominell unterscheidbare Zwillings- 
schwestern‘. Auch Gero von Wilperts Sachwörterbuch der Literatur (Krö- 
ners Taschenausgaben 1955, S.41 und S. 502f.) meint, die Grenzen zwischen 
Romanze und Ballade seien fließend, doch sei der Romanze, die im übrigen 
zur kurzen Verserzählung neige, ‚das leicht Ironische‘ eigen, sie habe von 
ihrer romanischen Herkunft her eine helle Tönung bewahrt, während die 
Ballade gemäß ihrem germanischen Ursprung einen ernsten und dunklen 
Charakter zeige. Für die Frühstufen im 18. Jahrhundert mag da einiges zu- 
treffen, doch sind solche recht schematischen Zuordnungen einigermaßen be- 
denklich. Zweifellos stehen Romanze und Ballade nahe beieinander, ja wir 
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rechnen sie entschieden zur Iyrischen Dichtungsart (ich werde das noch be- 
gründen), aber innerhalb dieser weiträumigen Gattung decken sie sich keines- 
wegs, und wenn sich schon ihre unterschiedliche historische Herkunft ver- 
wischt hat, so muß man wohl versuchen, von der morphologischen Analyse, 
von der Betrachtung der Struktur her, die jeweils besondere sprachkünstleri- 
sche Aussageweise zu erfassen. Als Ausgangspunkt verwendbar scheinen mir 
die neuerlichen Definitionen in Koschs Deutschem Literaturlexikon (Bern 
1956) zu sein. Unter dem Stichwort ‚Ballade‘ heißt es: Kleine episch-lyrische 
Dichtung, die in gedrängter Form eine zumeist dramatisch bewegte, effekt- 
volle Handlung, oft grausigen oder düsteren Inhalts, volkstümlich gestaltet. 
Wenn die romantischen Elemente stark überwiegen, spricht man von einer 
‚Romanze‘ (Band I, S.85). Dem gegenüber nun das Stichwort ‚Romanze‘: 
‚Der Ballade nächstverwandtes klein-episches Gedicht mit Iyrischem Ein- 
schlag, romanischem Muster nachgebildet, volkstümlich‘ (Band III, S. 2298). 
Nur kann ich eben keinesfalls zustimmen, wenn Romanze und Ballade mehr 
unter das Epische als das Lyrische rangiert werden. Selbst eine umfangreiche 
Ballade und ein Romanzenkranz müssen grundsätzlich als lyrische Dichtung 
betrachtet werden, weil ihnen das wichtigste Konstituens der Epik fehlt, die 
Kontinuität, und weil sie gerade das besitzen, was Goethe als das Grund- 
verhalten der Lyrik bezeichnet, nämlich das Enthusiastisch-Aufgeregte. Auch 
die Handbücher betonen, daß Romanze und Ballade sprunghaft sind (vgl. 
bes. Kleines Literarisches Lexikon, hrsg. v. Wolfgang Kayser, Bern 1953, 
S.23 u. S. 131), und dies Charakterstikum ihrer volkstümlichen Herkunft ist 
auch in der Kunstpoesie seit Herder nachdrücklich festgehalten worden. Man 
kann aber der Definition von Kosch entnehmen, daß die Ballade neben epi- 
schen vorwiegend dramatische Züge trägt, während die Romanze das ihre 
Gattungseigenart betonende lyrische Moment gegenüber den sonst noch be- 
gegnenden epischen Tendenzen stärker heraushebt. Beide Formen jedenfalls 
neigen trotz ihrem lyrisch-sprunghaften Grundbau und ihrer enthusiastischen 
Gesamthaltung zu einer gewissen epischen Bewegung, die sich aber nicht zu 
reiner Verserzählung auswachsen kann. Die Verserzählung ist durch ihre 
innere Kontinuität und durch ihre fortlaufende Erzählspannung von den Iy- 
rischen Gebilden der Romanze und Ballade scharf unterschieden. 

Für das Verständnis von Romanze und Ballade ist Hegels Ästhetik immer 
noch die ergiebigste Quelle. Hegel rechnet beide Formen eindeutig zur Lyrik. 
Romanze und Ballade sind um so lyrischer, ‚je mehr sie von der berichteten 
Begebenheit nur gerade das herausheben, was dem inneren Seelenzustand 
entspricht, in welchem der Dichter erzählt und uns den ganzen Hergang in 
solcher Weise darbietet, daß uns daraus diese Stimmung selber lebendig 
zurückklingt‘. (Ausg. des Aufbauverlages, Berlin 1957, S. 1018). Romanze 
und Ballade sind in ihren Grundansätzen stets um einige Grade subjektiver 
als die Verserzählung. Die Romanze ist ein Besonderes, ‚insofern sie die ver- 
schiedenen Szenen einer Begebenheit vereinzelt und dann jede für sich in 
vollem Mitgefühl der Schilderung rasch in gedrungenen Hauptzügen fort- 
gehend darstellt‘ (S. 1004). ‚Die Balladen dagegen umfassen, wenn auch in 
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kleinerem Maßsstabe als in der eigentlich epischen Poesie, meist die Totali- 
tät eines in sich beschlossenen Begebnisses, dessen Bild sie freilich auch nur 
in den hervorstechendsten Momenten entwerfen, zugleich aber die Tiefe des 
Herzens, das sich ganz damit verwebt, und den Gemütston der Klage, Schwer- 
mut, Trauer, Freudigkeit usf. voller und doch konzentrierter und inniger 
hervordringen lassen‘ (S. 1004). 

Das Sprunghafte, das auch Wolfgang Kayser noch für Romanze wie Bal- 
lade als besondere Kennzeichen ansieht, dürfte tatsächlich das Merkmal sein, 
das Romanze und Ballade trotz epischer oder dramatischer Tendenzen der 
Gattung Lyrik zuweist. Übrigens hat Kayser selbst in seiner Geschichte der 
deutschen Ballade (Berlin 1936) darauf aufmerksam gemacht, daß Gleim den 
französischen Dichter Moncrit zitiert, der die Romanze sehr glücklich definiert: 
‚Sie muß eine rührende Handlung enthalten, und ihr Stil muß naiv sein‘. 
‚„Naivität ist das Hauptkennzeichen der Romanze‘ (S. 67f.). Zweifellos ist 
das Rührend-Naive kaum ein Kriterium der Ballade. Ein Zuständlich-Stim- 
mungshaftes scheint der Romanze zu eigen, wovon sich das Dynamisch-Er- 
eignishafte gut abhebt, das der Ballade zukommt. In seiner bekannten Poe- 
tik ‚Das sprachliche Kunstwerk‘ (Bern 1954) bezeichnet Wolfgang Kayser die 
Ballade als ‚Form, in der ein Geschehen als schicksalsvolle Begegnung ver- 
faßt und erzählt wird‘ (S. 356). Solchen vermuteten Besonderheiten wider- 
spricht nicht das, was Goethe zur Ballade gesagt hat. Er hat vor allem die 
Ballade als Einheit von Wort, Ton und Bewegung gesehen. Sie ist ihm ein 
archaisch-ursprüngliches Gebilde, das zwar, insbesondere durch den Kehr- 
reim ausgewiesen, ‚entschiedenen lyrischen Charakter hat‘, aber auch die üb- 
rigen Dichtungsarten in sich trägt. Aus einer Auswahl von Balladen ließe 
sich (so heißt es in ‚Betrachtung und Auslegung‘, Weimarer Ausgabe Band 41, 
I, S. 223f.) ‚die ganze Poetik gar wohl vortragen, weil hier die Elemente noch 
nicht getrennt, sondern wie in einem lebendigen Ur-Ei zusammen sind, das 
nur bebrütet werden darf, um als herrlichstes Phänomen auf Goldflügeln in 
die Lüfte zu steigen‘. Wenn Goethe zu Beginn dieser kleinen Abhandlung 
sagt, die Ballade habe ‚etwas Mysterioses, ohne mystisch zu sein‘, und wenn 
er dieses Mysteriose der Behandlung zuschreibt, so ist damit wiederum ein 
lyrisches Grundphänomen genannt. Die Ballade wäre dann, wenn wir Goe- 
thes Hinweis aufnehmen und ein wenig weiterführen, ein Gedicht, das ein 
Ereignishaftes (das dramatische Element) strophisch gliedert (hier die epische 
Tendenz) und im mysteriosen Vortrag darbietet (das konstituierende lyrische 
Moment). Das häufige Dialogisieren und Episieren im stets gewahrten be- 
richtenden Rahmen wird doch auf den lyrischen Grundton bezogen, der im 
Sprunghaft-Diskontinuierlichen die dramatische Spannung wie die epische 
Dauer immer wieder aufhebt. 

Kommt man von hier zur Romanze, über die Goethe sich nicht speziell ge- 
äußert hat? Auch die Romanze kann zu epischer Breite und dramatischer Span- 
nung tendieren, aber das Rührend-Naive übertönt gleichsam das episch- 
dramatische Verlangen, dämpft es schon in seinen Ansätzen stark ab, so daß 
es rudimentärer bleibt. Die Romanze ist trotzdem keine unausgebildete Bal- 
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lade, sondern erhält ihre Eigenständigkeit durch eine Unbeschwertheit, die 
der Welt in gläubiger Zuversicht begegnet, während die Ballade die Schwere 
des Problems kennt. Die Romanze ist mehr ein Sagen, die Ballade mehr ein 
Fragen. Romanze und Ballade sind Iyrisch-mysterios, aber das Mysteriöse 


der Romanze weist ins Magisch-Mythische, das der Ballade dagegen ins Real- 
Ereignishafte. 

Versuchen wir nun, in der Interpretation zweier Gedichte von Heine unsere 
theoretisch-hypothetischen Erwägungen, die natürlich auch auf literarhistori- 
schen Erfahrungen beruhen, am konkreten Material zu prüfen und einiges 
über die Struktur von Romanze und Ballade zu erkennen. Heuristisch ist 
dann nur noch, daß wir Heines eigene Klassifizierungen der beiden zu be- 
trachtenden Gedichte als einer Romanze und einer Ballade gelten lassen, so 
unvoreingenommen wir auch in der Detailanalyse verfahren wollen. 

1. Heines Romanze ‚König Harald Harfagar‘. 

(Nr. XXIII der Romanzen in den Neuen Gedichten, Ausg. Elster S. 285). 


1. Der König Harald Harfagar 

Sitzt unten in Meeresgründen, 
Bei seiner schönen Wasserfee; 
Die Jahre kommen und schwinden. 

2. Von Nixenzauber gebannt und gefeit, 
Er kann nicht leben, nicht sterben; 
Zweihundert Jahre dauert schon 
Sein seliges Verderben. 

3. Des Königs Haupt liegt auf dem Schoß 
Der holden Frau, und mit Schmachten 
Schaut er nach ihren Augen empor; 
Kann nicht genug sie betrachten. 

4. Sein goldnes Haar ward silbergrau, 
Es treten die Backenknochen 
Gespenstisch hervor aus dem gelben Gesicht, 
Der Leib ist welk und gebrochen. 

5. Manchmal aus seinem Liebestraum 
Wird er plötzlich aufgeschüttert, 

Denn droben stürmt so wild die Flut 
Und das gläserne Schloß erzittert. 

6. Manchmal ist ihm, als hört er im Wind 
Normannenruf erschallen; 

Er hebt die Arme mit freudiger Hast, 
Läßt traurig sie wieder fallen. 

7. Manchmal ist ihm, als hört er gar, 

Wie die Schiffer singen hier oben, 
Und den König Harald Harfagar 
Im Heldenliede loben. 

8. Der König stöhnt und schluchzt und weint 
Alsdann aus Herzensgrunde. 

Schnell beugt sich hinab die Wasserfee 
Und küßt ihn mit lachendem Munde. 


Wohl ist es der König mit dem bestimmten Namen, eine historisch be- 
bekannte Person, ein norwegischer König mit dem typisch norwegischen 
Namen und dem klingenden Beinamen: Harfagar heißt Schönhaar. Er lebte 
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im 10. Jahrhundert und begründete den einheitlichen norwegischen Staat. 
Aber was so bestimmt, so fest und historisch konkretisiert erscheint, das ist 
schon in der zweiten Zeile in eine unwirkliche Welt transponiert, und die 
dritte Zeile gar öffnet den Blick ins Märchenreich. Hinter der noch histori- 
schen Vorderbühne tut sich gleichsam der Rundhorizont von Sage und Mär- 
chen auf. Dabei verfließt die Grenze zwischen Sage und Märchen — der in 
den Meeresgründen verschwundene König Harald ist eine Sagengestalt, 
aber die Wasserfee ist eine Märchenfigur. Wie der Ort des dichterischen 
Geschehens ein Märchenraum ist, so weitet sich auch die historische Zeit ins 
Märchenhafte. Es gilt kein Maß mehr für die dahinschwindende Zeit. Chro- 
nos ist abgedankt, Äon tritt an seine Stelle. König Harald lebt in einer raum- 
und zeitlosen Märchenwelt — doch lebt ist gar nicht richtig, west müßte man 
sagen, denn er kann nicht leben, kann nicht sterben. Es ist das Zwischenreich 
der Phantasie, das Reich zwischen den Zeiten und Räumen. König Harald 
west in einem Seinsbereich zwischen Person-Sein und Mythe-Sein. 

Die zweite Strophe ist in ihrer illustrierenden Gebärde eng an die erste 
gebunden. Nixenzauber verweist auf schöne Wasserfee zurück. Zweihundert 
Jahre ist ein Versuch, den endlosen Äon noch begrifflich-verständlich zu 
visieren. Man könnte von einem Motiv- oder Sinnreim sprechen, der die 
zweite Strophe an die erste bindet: Wasserfee - Nixe; die Jahre — zweihun- 
dert Jahre. Scheint in der ersten Strophe die Transponierung des realen 
Königs Harald ins Märchenreich eine durchsichtige Idyllik zu bewirken, so ist 
in der zweiten Strophe alles ins Zwielichtig-Zwiespältige verschoben. Der 
Zauber bannt die Zeit. Der von der Nixe Gebannte ist zugleich gegen jeden 
Einfluß der realen Welt gefeit, immun gegen den Einbruch des Wirklichen. 
Doch ist das Wesen im Zwischenreich sogleich ein Wesen zwischen Leben und 
Sterben, zwischen Sein und Nichtsein. Und dieses Zwischen-Sein heißt gren- 
zenlos in Raum und Zeit leben. Solches Wesen wird seliges Verderben ge- 
nannt. Das ist eine romantische contradictio in adjecto, paradoxer Vollzug 
des Oppositionellen, ein Mischgefühl. 

Künden die beiden ersten Strophen im historischen Präsens den Dauer- 
zustand, so zeigt die dritte Strophe die aktuelle Gegenwart des hic et nunc. 
Eine konkrete lyrische Situation entsteht. Der Schwebezustand, in den Harald 
versetzt wurde, — noch Wirklichkeit, denn er ist ja als Person da, wenn auch 
als mythische; schon Märchen, die Wassernixe hat ihn verzaubert und ge- 
bannt - ist nun wie in einem Bildausschnitt sichtbar: das Haupt auf dem 
Schoß der holden Frau - so erhöht erscheint dem Verzauberten die Nixe, und 
er kann sich nicht genug tun, ihre Augen schmachtend zu betrachten. Schmach- 
ten und Betrachten decken sich auch in der Reimeinheit. Das Betrachten ist 
ein Nichtmehrloskommen. Betrachten heißt gefangensein von den Augen der 
Fee, verlorensein in ihrem Nixenblick. Betrachten ist in einer situationsbe- 
dingten Sinnumkehrung hier ein passiver Vorgang. Der Dichter kann diesen 
Vorgang als Gemälde hinstellen, weil er selbst darüber erhaben ist. So ver- 
raten sich holde Frau und schmachten als romantisch-sentimentale Requisiten, 
die aber objektiv ironisch getönt sind. Während in den ersten beiden Stro- 
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phen die Verszeilen mit der natürlichen Gliederung der Sätze zusammen- 
fallen, zeigt sich im auffallenden, ja artistischen Enjambement der dritten 
Strophe syntaktische Unruhe. Das Gekünstelte, Gemachte der Situation wird 
deutlich. Das Schmachten des müßigen Königs nach der holden Frau hat 
einen komisch-fatalen Beigeschmac. Das Paradoxe der Zwischenexistenz — 
Mensch und König sein und doch im Schoß der Wasserfee schmachten — wird 
fast ins Groteske hineingesteigert. Der ins Märchenreich Entrückte ist bei- 
leibe keine Märchenfigur, sondern ein alter Mann mit welkem Leib, ein Ge- 
spenst seines einstigen blühenden Selbst, und scheint die erste Zeile noch eine 
romantische Verbrämung einzuleiten — sein goldnes Haar ward silbergrau 
— so zerstört die realistische Charakterisierung - es treten die Backenknochen 
Gespenstisch hervor aus dem gelben Gesicht — jede Illusion. In dieser Strophe 
ist der Dichter gleichsam weit von seinem Gedichtgemälde zurückgetreten 
und schaut es mit skeptischer Distanziertheit an. Konnten die ersten beiden 
Strophen noch aus dem Bereich naiver Volksromanzen kommen, trugen sie 
noch etwas von echtem Volkston, so sind die dritte und die vierte Strophe 
ganz offensichtliche Parodien der Romantik und der romantischen Romanze, 
Erzeugnis der Heinischen Ironie, seiner poetischen Spiellaune, übrigens höchst 
kunstvoll auch in der Wortwahl und im metrisch-rhythmischen Gefüge 
(g-Alliteration; daktylische Auflockerung). 

Die drei folgenden Strophen sind durch das anaphorische manchmal zu- 
sammengebunden. Der Dichter tritt wieder zurück, er läßt dem Märchenton in 
der Märchenwelt noch einmal freien Spiel-Raum. Es ist nicht mehr die senti- 
mentale Flachheit eines schmachtenden Pseudo-Tannhäusers und nicht mehr 
die realistische Derbheit des Gespenstes, das an Stelle eines Märchenkönigs 
und Liebeshelden getreten war, sondern ein Verzauberter, ein Selig-Un- 
seliger, ein Liebend-Leidender lebt seinen Zwiespalt dar. Durch die my- 
thische Existenz des gefangenen Königs geht ein schmerzlicher Riß. Ein dy- 
namischer Akzent bestimmt die drei Strophen - sie werden buchstäblich von 
den Wellen durchzittert, von denen sie aussagen. Meeresflut, Wind- und 
Menschenstimmen dringen in die Tiefe. Die andere Welt über dem Liebes- 
traum ist nicht aufgehoben, wie in dem verzauberten König nicht die reale 
Person vergänglichen Menschentums aufgehoben war. Aber der Kontrast 
wird jetzt nicht in der ironisierenden Distanz gezeigt, sondern im tragischen 
Zwiespalt. Die lyrische Figur wird aus dem Schwebezustand in ein Zerrissen- 
sein gebracht, das jede Märchenidylle zerreißt. Heines Sprachkunst erreicht 
einen Höhepunkt: man beachte die gehäuften Umlaute in Strophe fünf, die 
dynamischen Verben (das ungewöhnliche aufschüttern, dazu stürmen, erzit- 
tern), die antithetischen Spannungen der Vorgänge (aus dem Liebestraum 
aufgeschüttert — die partizipale Prägung gibt in höchst eindringlicher Klang- 
malerei und Rhythmik das Geschehen unheimlich genau wieder; das glä- 
serne Schloß erzittert; die Zeilen drei und vier der Strophe sechs sind im 
rhythmischen Anstieg und rhythmischen Fall sowie in der doppelten Antithe- 
tik — heben, fallen; freudig, traurig - geradezu kontrapunktisch komponiert). 
Die drei Strophen fünf bis sieben sind wiederum als Gedichtgruppe zu nehmen. 
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Siesind in ihrereignen Abfolge künstlerisch aufs feinste organisiert, besonders 
darin, wie sich die Grade der Antithetik abstufen. Strophe fünf bringt stärkste 
Aktion, plötzliches Aufschüttern aus dem Liebestraum, wildes Stürmen der 
Glut, Erzittern des Märchenschlosses. Die raum- und zeitlose Sphäre wird 
bedroht. Strophe sechs zeigt die Lockung des Lebens, dem der Verwunschene 
einst angehörte. Er vergißt einen Moment seine Lage, die ihn in seliges Ver- 
derben stürzte, hebt, seiner Situation ganz uneingedenk, die Arme und muß 
sie traurig fallen lassen. Es gibt kein Zurück mehr. Auch die Zeitlosigkeit 
des Märchens, die seine leibliche Vergängnis nur überdeckt, ist unumkehrbar. 
Die Lockung des Lebens ist in Normannenruf, im Schlachtruf der einstigen 
Gefolgsleute des Königs konkretisiert. Das kann der Verzauberte noch für 
einen Augenblick als einen unmittelbar an ihn gerichteten Anruf auffassen. 
Das Fallenlassen der Arme ist ebenso Ausdruck rascher Enttäuschung wie 
tiefer Resignation, die der Erkenntnis seiner unlösbaren Gebundenheit an 
das Venusschloß in der Meerestiefe entspringt. In Strophe acht klingt der Ruf 
von oben schon viel ferner, kann nicht mehr als dringlicher Appell an den 
König verstanden werden. Dort oben ist er schon vergessen, ist Gegenstand 
eines Heldenliedes, das von ihm singt, als hätte sein einstiges Heldentum 
ewigen Bestand. Wie kläglich kontrastiert zu diesem Nachruhm, den der 
König auf Erden, unter seinem Volk genießt, die Tatsächlichkeit der lyrischen 
Situation, die eine mythische Tatsächlichkeit ist, das Wesen im Zwischenreich, 
das eines Helden unwürdige schmachtende Sichverliegen im Schloß der Nixe. 

Noch eine letzte Feinheit dieser drei Strophen: Die Sturmflut, die das Meer 
bis hinab in das Liebesschloß erzittern läßt, ist eine objektive reale Erschütte- 
rung, verglichen mit dem subjektiven Als-ob. Da die Elemente der Natur- 
wirklichkeit dem mythisch Versunkenen spürbar werden und ihn plötzlich 
aufschüttern lassen aus seinem verderblich-seligen Liebestraum, werden ver- 
schüttete Erinnerungen wach: Normannenruf und Heldenlied, die harte Welt 
des Kampfes, die herrliche Welt des Sieges. Normannenwelt, Heldenzeit, 
Völkerwanderung, Piraterie, Landraub - aber fern, fern ist alles. Manchmal 
ist ihm, als hört er... Es ist in Wirklichkeit gar nicht, was er zu hören ver- 
meint. Was in der ersten strophischen Anapher manchmal als Realität da ist, 
verschwindet in den beiden nächsten anaphorischen Strophenanfängen im nur 
Vermutbaren. Die Reminizenzen sind Selbsttäuschungen. Der mythisch Ge- 
wordene romantisiert sich für einen Augenblick, hört sich gerufen und be- 
sungen - in Wirklichkeit ist er vergessen, geschichtlich versunken, ein Einst, 
das nie mehr sein wird, das unabänderlich in die Zeitentiefe, in die Tiefe 
der Zeitlosigkeit sank. 

So wird die letzte Strophe zum schmerzlichen Epilog. Gegen das erregende 
dreimalige manchmal steht nun das Ein-für-allemal, das Immer seligen Ver- 
derbens. Im Kontrast zum Manchmal, zum Aufgeschüttertsein, zum Empor- 
verlangen nach Ruf und Lied nun das Zusammensinken in hoffnungsloser 
Ode. Nicht nur der Leib ist gebrochen, auch die Seele ist sich ihres Elends 
bewußt, weder Mensch noch Märchen zu sein. Der gegen die Oberwelt Gefeite 
ist der unselig Verbannte. Das Schmachten enthüllt sich als gleichgültiges 
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Dahinvegetieren in fahler Halbwelt, das nicht Leben noch Sterben ist, da 
alles bleibt, wie es war. Das dreifache Prädikat im ersten Vers der letzten 
Strophe intensiviert die hilflose Bangnis und die Verzweiflung des Ver- 
stoßenen — aus Herzensgrunde: es begegnet in Heines Gedicht immer einmal 
diese Anleihe, die er bei Eichendorff nahm. Hier ists wie ein gutmütiges Strei- 
cheln des Dichters, der seiner mythischen Figur gleichsam das Romantische 
gönnt, das er selbst längst nicht mehr ernst nehmen kann. Aber der Zauber 
von Eichendorffs Innigkeit ist in diesem Wort an der Stelle, die es nicht in 
romantische Distanz rückt. Doch es ist nicht das letzte Wort des Romanzen- 
dichters Heine: Die ausklingende Situation wendet sich zum Beginn zurück. 
Die Wasserfee beugt sich zum Verzweifelten - ihre einzige Bewegung im 
Gedicht —- und küßt ihn mit lachendem Munde. Das ist nun doch auch Heines 
Lachen. Der Dichter selbst befreit sich damit vom Romanzenzauber als einem 
rührend-naiven romantischen Zauber, ohne daß er damit die mythische Rea- 
lität des Romanzengeschehens aufhebt. 

2. Heines Ballade ‚Schlachtfeld bei Hastings‘ (Romanzero Erstes Buch, 

Ausgabe Elster 5. S. 339). 


1. Der Abt von Waltham seufzte tief, 
Als er die Kunde vernommen, 
Daß König Harold elendiglich 
Bei Hastings umgekommen. 
2. Zwei Mönche, Asgod und Ailrik genannt, 
Die schickt’ er aus als Boten, 
Sie sollten suchen die Leiche Harolds 
Bei Hastings unter den Toten. 
3. Die Mönche gingen traurig fort 
Und kehrten traurig zurücke: 
„Hochwürdiger Vater, die Welt ist uns gram, 
Wir sind verlassen vom Glücke. 
4. „Gefallen ist der bessre Mann, 
Es siegte der Bankert, der schlechte, 
Gewappnete Diebe verteilen das Land 
Und machen den Freiling zum Knechte. 
5. „Der lausigste Lump aus der Normandie 
Wird Lord auf der Insel der Briten; 
Ich sah einen Schneider aus Bayeux, er kam 
Mit goldnen Sporen geritten. 
6. „Weh dem, der jetzt ein Sachse ist! 
Ihr Sachsenheilige droben 
Im Himmelreich, nehmt euch in acht, 
Ihr seid der Schmach nicht enthoben. 
7. „Jetzt wissen wir, was bedeutet hat 
Der große Komet, der heuer 
Blutrot am nächtlichen Himmel ritt 
Auf einem Besen von Feuer. 
8. „Bei Hastings in Erfüllung ging 
Des Unsterns böses Zeichen, 
Wir waren auf dem Schlachtfeld dort 
Und suchten unter den Leichen. 
9. „Wir suchten hin, wir suchten her, 
Bis alle Hoffnung verschwunden - 
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Den Leichnam des toten Königs Harold, 
Wir haben ihn nicht gefunden.“ 

Asgod und Ailrik sprachen also; 

Der Abt rang jammernd die Hände, 
Versank in tiefe Nachdenklichkeit 

Und sprach mit Seufzen am Ende: 

„Zu Grendelfield am Bardenstein, 

Just in des Waldes Mitte, 

Da wohnet Edith Schwanenhals 

In einer dürft’gen Hütte. 

„Man hieß sie Edith Schwanenhals, 
Weil wie der Hals der Schwäne 

Ihr Nacken war; der König Harold, 

Er liebte die junge Schöne. 

„Er hat sie geliebt, geküßt und geherzt, 
Und endlich verlassen, vergessen. 

Die Zeit verfließt; wohl sechzehn Jahr’ 
Verflossen unterdessen. 

„Begebt euch, Brüder, zu diesem Weib 
Und laßt sie mit euch gehen 

Zurück nach Hastings, der Blick des Weibs 
Wird dort den König erspähen. 

„Nach Waltham-Abtei hierher alsdann 
Sollt ihr die Leiche bringen, 

Damit wir christlich bestatten den Leib 
Und für die Seele singen.“ 

Um Mitternacht gelangten schon 

Die Boten zur Hütte im Walde: 
„Erwache, Edith Schwanenhals, 

Und folge uns alsbalde. 

„Der Herzog der Normannen hat 

Den Sieg davongetragen, 

Und auf dem Feld bei Hastings liegt 
Der König Harold erschlagen. 

„Komm mit nach Hastings, wir suchen dort 
Den Leichnam unter den Toten, 

Und bringen ihn nach Waltham-Abtei, 
Wie uns der Abt geboten.“ 

Kein Wort sprach Edith Schwanenhals, 
Sie schürzte sich geschwinde 

Und folgte den Mönchen; ihr greisendes Haar, 
Das flatterte wild im Winde. 

Es folgte barfuß das arme Weib 

Durch Sümpfe und Baumgestrüppe. 

Bei Tagesanbruch gewahrten sie schon 
Zu Hastings die kreidige Klippe. 

Der Nebel, der das Schlachtfeld bedeckt 
Als wie ein weißes Leilich, 

Zerfloß allmählich; es flatterten auf 
Die Dohlen und krächzten abscheulich. 
Viel tausend Leichen lagen dort 
Erbärmlich auf blutiger Erde, 

Nackt ausgeplündert, verstümmelt, zerfleischt, 
Daneben die Äser der Pferde. 
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23. Es watete Edith Schwanenhals 
Im Blute mit nackten Füßen; 
Wie Pfeile aus ihrem stieren Aug’ 
Die forschenden Blicke schießen. 

24. Sie suchte hin, sie suchte her, 
Oft mußte sie mühsam verscheuchen 
Die fraßbegierige Rabenschar; 
Die Mönche hinter ihr keuchen. 

25. Sie suchte schon den ganzen Tag, 
Es ward schon Abend - plötzlich 
Bricht aus der Brust des armen Weibs 
Ein geller Schrei, entsetzlich. 

‘26. Gefunden hat Edith Schwanenhals 
Des toten Königs Leiche. 
Sie sprach kein Wort, sie weinte nicht, 
Sie küßte das Antlitz, das bleiche. 

27. Sie küßte die Stirne, sie küßte den Mund, 
Sei hielt ihn fest umschlossen; 
Sie küßte auf des Königs Brust 
Die Wunde blutumflossen. 

28. Auf seiner Schulter erblickt sie auch - 
Und sie bedeckt sie mit Küssen - 
Drei kleine Narben, Denkmäler der Lust, 
Die sie einst hinein gebissen. 

29. Die Mönche konnten mittlerweil’ 
Baumstämme zusammenfugen; 
Das war die Bahre, worauf sie alsdann 
Den toten König trugen. 

30. Sie trugen ihn nach Waltham- Abtei, 
Daß man ihn dort begrübe; 
Es folgte Edith Schwanenhals 
Der Leiche ihrer Liebe. 

31. Sie sang die Totenlitanein 
In kindisch frommer Weise; 
Das klang so schauerlich in der Nacht - 
Die Mönche beteten leise. — 


Wir haben den Vierzeiler der Volksballade, der nur den zweiten und vier- 
ten stets weiblichen Vers im Reim bindet. Die ungereimten ersten und dritten 
Zeilen haben männlichen Ausgang. Das metrische Grundschema, das man als 
jambisch-daktylisch fassen kann, wird durch vier Hebungen in 1 und 3, drei 
Hebungen in 2 und 4 bestimmt. Doch sind streng alternierende Verse in der 
Minderzahl. Es überwiegt die Freiheit der Taktfüllung, die jedem Vers sein 
eigenes Gepräge gibt, das heißt: in den meisten Versen, an immer anderen 
Stellen, begegnen Daktylen, wodurch das Gesamtgefüge einen ungemein 
variablen und lockeren Charakter erhält, der freilich nicht hindert, daß bei 
der Länge des Gedichts (31 Strophen) der immer wiederkehrende und bei 
aller sonstigen Modifikation ins Ohr fallende Wechsel von 4 und 3 Hebungen 
oft einen litaneihaften Klang bewirkt. Dies nun stimmt durchaus zum Inhalt- 
lichen, das in der letzten Strophe in dem Wort Totenlitanein präzisiert wird. 
Denn wenn der Titel, der den Schauplatz genau fixiert, zunächst an Kriegs- 
lärm und Waffengetümmel denken läßt, so wird gleich beim Einsatz, gleich 
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mit der ersten Strophe deutlich, daß die große historische Szene schon vorbei 
ist. Schlachtfeld ist nicht Gegenwart einer vor unseren Augen tobenden 
Schlacht, sondern das was die Schlacht hinterläßt, der Platz, auf dem eine 
Schlacht gewütet hat. Und die historische Figur, um die es geht, ist nicht 
gleich in voller Größe präsentiert, vielmehr beginnt das Gedicht mit einer 
historischen Randfigur, mit dem Abt von Waltham, der keinen Eigennamen 
hat, sondern identisch ist mit seinem Amt und seiner Abtei. Er ist der 
anonyme Vertreter des Volkes, das seufzend und trauernd die Kunde vom 
Tod seines Königs vernommen hat. Und so ist der König in doppelter Weise 
schon ferngerückt: im lyrischen Ablauf erscheint er erst an zweiter Stelle, in 
der Klage des Abtes. Und im Nebensatz wird ausgesagt, daß er auf dem 
fernen Schlachtfeld umgekommen ist. 

So geht es um die Leiche Harolds, und das Suchen nach ihr beginnt. Das 
Suchen ist das zentrale Leitmotiv. Dieses lange vergebliche Suchen nach der 
Leiche des Königs ist der schmerzliche Ausdruck der geschichtlichen Situation. 
In diesem Suchen wird sichtbar, was geschehen ist und was dem Volk bevor- 
steht. Der tote König ist der besiegte König. Er mußte sein Volk hilflos 
zurücklassen. Seine Tapferkeit hinderte nicht den Triumph des fremden Ein- 
dringlings. 

So historisch die Situation dieser Ballade ist, so wenig kann das von ihr 
erzählte Geschehen selbst eine große Staatsaktion genannt werden. Die Bal- 
lade setzt ein mit der Tatsache, daß der König bei Hastings fiel. Damit 
wurde Hastings zum Anfang des Unglücks, das über das Volk der Angel- 
sachsen hereinbricht. Es gibt keinen Mittelpunkt staatlichen Lebens mehr. 
Alles ist in Einzelheiten aufgelöst, an die Peripherie vertrieben. Ein Abt 
schickt Mönche aus, die Leiche zu suchen. Die erste Strophe ist schon Resümee 
eines verhängnisvollen Geschehens. Seufzte tief ist die entsprechende Sprach- 
gebärde. Die zweite und dritte Strophe fassen lakonisch die nun, nachdem 
die welthistorische Entscheidung zu Ungunsten der Angelsachsen fiel, noch 
bleibenden Bewegungen zusammen. Die Mönche werden ausgeschickt und 
sollen suchen, sie gehen fort und kehren zurück, ihre Handlungsfreiheit ist 
auf ein Minium beschränkt: der Bewegungsradius wird sprachlich zweimal 
in zwei Teilen abgeschritten. Man könnte das Paradox vom passiven Handeln 
wagen. Das erklärt auch, daß die Mönche Namen haben und dennoch keine 
Individualitäten sind. Sie sind zwar Boten, kein bloß anonymes Da-Sein, 
aber doch auch nicht mehr als Boten, sie sind einfach suchendes Volk. Ihr 
Bericht nach der Rückkehr ist das zweite Resümee der Ballade, ein das Ein- 
gangsresümee ausfaltendes, aber kein neutrales, sondern bei aller Sachlichkeit 
wird es mit knirschenden Zähnen, mit verhaltenem Zorn gesprochen. Es ist 
die Stimme des Volkes, das die Katastrophe in ihrem ganzen Umfang wahr- 
nimmt, sich gegen das Verhängnis aufbäumt und mit Entsetzen das kom- 
mende Elend ahnt. Es ist kein eintöniger Bericht, sondern ein dynamisches 
Auf und Ab: zu Beginn wieder das Fazit, das vorwegnimmt was die Aus- 
gesandten im Suchen erfuhren: die Welt ist uns gram, wir sind verlassen vom 
Glücke. Das ist das bittere und düstere Ergebnis. Die vierte Strophe ver- 
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bindet die Klage um den gefallenen besseren Mann mit der Verachtung für 
den Sieger, den schlechten Bankert - die Eindringlinge sind gewappnete 
Diebe. Aber was hilfts, daß man sie so brandmarkt, sie machen sich breit, 
verteilen das Land und knechten den Freiling - Heine ist sparsam mit alter- 
tümlichen Ausdrücken, hier aber hat das Wort einen kräftig-tiefen Sinn: es 
ist das verlorene Gute und Rechte. Nicht überflüssig ists, den strophischen 
Aufbau zu betrachten: der gefallene König ist auf die erste Zeile zurüc- 
gedrängt, in den übrigen drei Zeilen machen sich die Eindringlinge breit. 

Die fünfte Strophe steigert die Verachtung für die Fremden zur Verächt- 
lichmachung. Die Normannen werden aus dem Blickwinkel eingesessenen stol- 
zen Bauernadels betrachtet, sie sind nur lausige Lumpe - die Alliteration 
Lump — Lord hat einen antithetisch parodistischen Akzent: Lump und Lord, 
der Lord, als homo novus, kann nur ein Lump sein. Ein Schneider mit 
goldnen Sporen: welch lächerliche Anmaßung! Das Enjambement kam / mit 
goldnen Sporen ist wie ein Innehalten, weil man am Gelächter fast erstickt. 
Das Gelächter bleibt freilich auch noch aus einem anderen Grund in der 
Kehle stecken: bitterernst ist die Situation, denn diese Lumpen und Schneider 
sind ja die Sieger, haben die Gewalt - Weh dem, der jetzt ein Sachse ist! - 
und es nützt nicht einmal, wenn man sich dieser Erde schon entzogen hat. 
Diese Sorte von Siegern, die keine Tradition, keine geltende Hierarchie re- 
spektiert, greift in ihrem Übermut, ihrer Verworfenheit noch den Himmel an. 
Bezeichnend, wie die ganze Strophe sechs auf grellen Klang gestimmt ist 
(e- a- ei; das o im Reim gibt den schattenden Kontrast). 

Daß die Hybris der Eindringlinge in den Himmel wächst, daß sich die 
Katastrophe kosmisch ausweitet, ist schon vom großen Kometen angekündigt 
worden. Der Volksglaube bringt das kosmische Phänomen und das historische 
Geschehen in Kausalverbindung. Der sonore Vokalismus in Strophe sieben 
unterstreicht das unheimlich Drohende. Den Mönchen als Leuten aus dem 
Volk ist es geläufig, den Unstern mit dem Schlachtfeld zusammen zu sehen, 
das Schlachtfeld im Zeichen des Unsterns zu sehen. Das bedarf einer 
besonderen Gedankenanspannung. So sind sie gleich wieder bei ihrem 
Auftrag, und der Dichter ist damit beim Thema der Ballade: die 
Leiche des Königs wird gesucht. Der streng alternierende, symmetrisch ge- 
baute erste Vers in Strophe neun (die Zäsur genau in der Mitte, je vier Silben 
zusammenfassend) macht den schmerzlichen Vorgang des vergeblichen Su- 
chens als eines monotonen Sichabmühens überaus deutlich. Dem mühsamen 
langen Suchen der ersten Zeile antworten die schweren Fügungen der übrigen 
drei Zeilen: alle Hoffnung verschwunden, der Leichnam nicht gefunden - 
auch hier tief bedeutsam die vorherrschenden dunklen Vokale. Die Strophe 
ist gleichsam in eine diagonale Spannung gefaßt, die das Dumpfe, kaum 
Erträgliche der Situation austrägt: zu Beginn wir suchten, am Ende nicht 
gefunden. Die zehnte Strophe bringt ein knappes episches Intermezzo, das 
den Botenbericht abschließt und, nachdem ein längeres Nachdenken des 
Abtes in lakonischer Raffung des Zeitverlaufes angedeutet ist, wieder eine 
längere wörtliche Rede, die des Abtes, ankündigt. Trotz seines Jammerns und 
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Seufzens ist diese Strophe sehr auffallend auf den hellen Vokal a gestimmt — 
es wird damit gewissermaßen der weitere balladeske Weg geöffnet. 

In vier Strophen erteilt der Abt den Mönchsboten einen neuen Auftrag. 
Es beginnt wie eine Ballade in der Ballade, die ersten drei Strophen singen 
von der schönen Edith Schwanenhals und der Liebe des Königs zu ihr, der 
sie endlich verlassen, endlich vergessen, eine Episode aus dem Leben des 
Königs also, dessen Leichnam auf dem Schlachtfeld bisher vergeblich gesucht 
wurde. Aber es ist keine sentimentale Reminiszenz. Wie der Name des Kö- 
nigs die Episode, die eingeschobene Teilballade mit der Rahmenballade ver- 
knüpft, so weist die Beschwörung der Zeit am Ende von Strophe 13 auf einen 
Weitergang der Fabel. Die Episode mündet in den Hauptstrang des balla- 
desken Geschehens. Wohl ist die Zeit dahingeflossen, gleichgültig ereignislos, 
aber mit einemmal gewinnt die längst im Zeitfluß versunkene Episode Be- 
deutung. Die einst den König geliebt hat, wird mit dem Auge der Liebe den 
Vermißten erspähen. Der Übergang von Strophe 13 auf Strophe 14 ist ein 
abruptes Aufhalten des geschichtslosen Dahingleitens der Zeit, eine scharfe 
Konkretisierung der neuen Situation, in die das liebende Weib hineingestellt 
wird. Die längst, nachdem sie der König verlassen hatte, aus dem Leben 
Ausgeschlossene wird wieder ins Leben hereingeholt, das nun freilich ein 
Leben des Todes ist. Ein Leben, das nur noch dient, den Tod eines geschicht- 
lichen Menschen zu konstatieren, der ihr freilich einst alles war. Der Abt 
betont ja ausdrücklich, daß man den Leichnam des Königs nur identifizieren 
will, um ihn christlich zu bestatten. Das geschichtliche Verhängnis der Nieder- 
lage soll durch die pietätvolle Betreuung des Leichnams im menschlich-reli- 
giösen Bezirk gemildert werden. Die dem geschichtlichen Leben längst Ab- 
gestorbene soll den einst Geliebten als Toten ausfindig machen - eine ebenso 
unheimliche wie grandiose balladeske Dialektik. 

Und nun geht Heines Ballade getreu dem Stil, den ihre Schwester, die 
Volksballade, schuf, sprunghaft zur nächsten Phase: die Boten holen Edith 
Schwanenhals aus ihreı Waldhütte — kein Wort also darüber, ob es leicht 
oder schwer war, die Verschollene aufzufinden. Es hätte das Hauptmotiv der 
Ballade, das Suchen und Finden des Leichnams, einfach überlastet, wenn auch 
in der Zwischenepisode dieses Motiv verwendet worden wäre — hier wirkte 
also das Gesetz der poetischen Okonomie. 

Die Worte der Boten an Edith sind nur eine leicht modifizierte Wieder- 
holung der Worte des Abtes. Wie stark, ganz im Stil der Volksballade, 
Eigennamen als Handlungs- und Stimmungsträger verwendet werden und 
wirken können, zeigen die beiden Strophengruppen 12 bis 15, 16 bis 18: 
Edith Schwanenhals, Harold, Hastings, und Waltham Abtei. Diese Eigen- 
namen sind nicht erfunden, vielmehr schöpfte sie Heine mit dem Stoff der 
Ballade aus August Thierrys ‚L’histoire de la conquete de l’Angleterre par 
les Normands‘, selbst den Beinamen der Edith: ‚On la surnommait la Belle 
au cou de cygne‘ (vgl. Heines Werke in 10 Bänden, hsg. von Oskar Walzel, 
Leipzig 1913, 3. Band, S. 194). Diese Eigennamen haben die Magie der 
balladesken Realität, die wuchtig aller romantischen Halbheit und Unbe- 
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stimmtheit wie aller romanzenhaften Rührung entgegensteht. Dadurch wird 
vor allem vermieden, die Figur der Edith romantisch-sentimental zu ver- 
klären. Der Geist der Ballade, das Konkret-Reale des Geschehens siegten 
über den Geist der Romanze. So wird auch die Suche nach dem König, zu der 
die einstige Geliebte nun aufbricht, keine Romanze in der Ballade, somdern 


der Vorgang bleibt, so ungewöhnlich er ist, in der Ebene des Wirklichen. Ja 


die ganze Strophengruppe stellt das Wirkliche in drastisch-unmittelbarer 
Unbeschönigtheit und mit grellen Farben dar: in Strophe 19 der sofortige 
Aufbruch der Angerufenen; sie handelt spontan, ohne ein Wort zu sprechen. 
Die Figur ist vor allem in der Aktion da. Nur das flatternde greisende Haar 
gibt ein — ebenfalls bewegtes — Bild. Alles geschieht schnell, verbale und 
adverbiale Dynamik herrscht: schürzte, geschwinde, folgte, greisendes, flat- 
terte, wild; dazu auffallende Alliteration (sch in sprach, Schwanenhals, 
schürzte, geschwinde; folgte - flatterte; wild - Winde), Auch in 20 wird die 
Figur selbst nur mit knapper Andeutung - barfuß das arme Weib — umrissen. 
Auch jetzt wird sie nicht aus der Aktion herausgenommenen. Raum und Zeit 
drängen sich zusammen, es geht durch Sümpfe und Baumgestrüppe, bei Ta- 
gesanbruch ist man schon in Hastings. Die kreidige Klippe der Küstenland- 
schaft taucht auf. Bei aller Sparsamkeit und allem raschen Szenenwechsel ist 
die Genauigkeit bemerkenswert, mit der die Situation fixiert wird: der Mor- 
gennebel, der allmählich zerfließt - der Dichter erlaubt sich jetzt einen 
retadierenden Vergleich mit der vulgären Doppelfügung als wie; doch ist 
dieser Vergleich kein poetischer Luxus, er hat vielmehr eindringliche Symbol- 
kraft: Leilich, das die mhd. Form noch wahrende Wort für Leinenlaken, 
linnenes Bettuch, klingt an Leichentuch an, als das ja ein Leinentuch ver- 
wendet wurde und noch wird, und weist auf den Kern der Ballade, die Lei- 
chen auf dem Schlachtfeld. Auffällt die syntaktische Unruhe dieser Strophe: 
der in der ersten Zeile begonnene Hauptsatz wird erst in der dritten Zeile 
zu Ende geführt; in der Mitte dieser Zeile beginnt der zweite Hauptsatz, der 
im Enjambement übergreift in die vierte Zeile. Zu der Szenerie: Nebel über 
dem Schlachtfeld, der an Leichentuch erinnert, stimmen die aufflatternden 
abscheulich krächzenden Dohlen, die Totenvögel und Leichenfledderer. Und 
nun kann sich Strophe 22 mit dem schauerlichen Bild der viel tausend Leichen 
anschließen. Nun ist es kein vergleichender Hinweis, keine symbolische Aus- 
deutung, keine kreatürliche Bewegung mehr, sondern furchtbare Realität. 
Strophe 22 gibt erst den Anblick, der sich den Ankommenden bietet: die 
Schlacht ist längst vorbei, geblieben ist die blutige Erde. Das historische Er- 
eignis ist abgehoben von dem, was es an Entsetzlichem hinterließ: erbärm- 
liche Leichen, nackt ausgeplündert, verstümmelt, zerfleischt. Leichen von Men- 
schen und Pferden nebeneinander, das gleiche kreatürliche Schicksal erleidend, 
als ohnmächtiges Objekt der Gier der Raubtiere ausgesetzt. In diesem Chaos 
von Verstümmelung und Verwesung watet die suchende Edith. Es wird uns 
nichts an Grauen erspart. Heine geht bis an die äußerste Grenze, weil 
es ihm auf die äußerste Wahrhaftigkeit ankommt: nackt und blutig sind 
die schauerlich weiterlaufenden Motive. Aber es ist nun, als ob das Sinnlose 
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doch Sinn bekäme, einen Sinn, der freilich angesichts des Sinnlosen der Ver- 
wüstungen noch als Irr-Sinn erscheint. Fassungslos steht der Mensch dem ihm 
abgeforderten Auftrag gegenüber. Doch wenn auch das Aug noch stier ist ob 
des entsetzlichen Anblicks, der sich ihm bietet, so ist dieses Aug der den 
einstigen Geliebten in der Wüste des Aases Suchenden überwach: wie Pfeile 
schießen die forschenden Blicke, aus dem inneren Willen, den zu finden unter 
den kläglichen Trümmern von Lebewesen, der ihr einst das Liebste war — 
die beiden letzten Zeilen von 23 spiegeln auch rhythmisch die Willensge- 
spanntheit. 

Die Antithese von Suchen und Finden umfaßt die nächsten drei Strophen, 
die Eingänge der Strophen 24 und 25 sind anaphorisch bezogen. Die erste 
Zeile von 24 hat den gleichen symmetrischen Bau und das gleiche alternie- 
rende Metrum wie Strophe 9 — dort nur in der ersten Person des Plurals, hier 
in der dritten Person des Präsens; dort der Botenbericht eines vergeblichen 
Tuns, hier die unmittelbare Erzählung des Dichters von einem Bemühen, 
dessen Erfolg noch dahinsteht. Unermüdlich ist die Suchende, sie setzt immer 
neu an. War schon das Suchen der Mönche ein schweres Werk, hatten sie 
schon alle Kräfte anspannen müssen, so steigert sich das Suchen der Frau zu 
einer schier übermenschlichen Anstrengung. Es ist nicht mehr bloß ein Um- 
hersuchen unter den Leichen, wie es den Mönchen noch aufgegeben war, 
sondern ein Suchen inmitten entsetzlicher Verwesung. Zu den verstümmelten 
Leichen, wie sie Strophe 22 schilderte, muß sich die Suchende erst den Weg 
freimachen, indem sie die fraßbegierige Rabenschar verscheucht. Welche 
Kräfte das alles erfordert, wird aus dem lakonischen Hinweis deutlich: die 
Mönche hinter ihr keuchen. Sie, die schon einmal das Schlachtfeld durchsucht, 
können mit der fanatischen Anspannung der Frau, mit ihrem unentwegten 
Vordringen, das keine Hindernisse gelten läßt, nicht Schritt halten. Den 
ganzen Tag bis zum Abend geht dieses mühselige Tun, das die letzten Kräfte 
erfordert. Schon scheint es sich zu wiederholen, was den Mönchen vorher be- 
gegnete: alle Hoffnung schwindet. Aber — erneute balladeske Steigerung — 
die Augen der Liebenden sehen trotz der erschwerten Umstände mehr als die 
Augen der Sendboten, die brav einen Auftrag ausführten, aber nicht in ihrer 
eigensten Sache handelten. Fast genau in der Mitte der mittleren Strophe 
ist der Umschlag aus dem mühsamen Suchen ins endliche Finden, nach dem 
rhythmisch vergleitenden Es ward schon Abend die Zäsur, die wie ein er- 
starrtes Innehalten ist. Doch nur für einen Augenblick: dann das metrisch- 
rhythmisch auf den Versgipfel gehobene hart-konzentrierende plötzlich, das 
ruckhaft die Wende kennzeichnet und im Enjambement der beiden nächsten 
Zeilen zur syntaktischen Einheit zwingt. Noch einmal ists das arme Weib - 
bisher sahen wirs nur schweigend, nur die Augen sprachen, alles andere an 
ihr und in ihr war eine einzige Energieballung, die aufs Ziel gerichtet war, 
den Geliebten unter den Leichen zu finden. Nun ist alles, was in ihrer Energie 
des Suchens war, in den gellen entsetzlichen Schrei gepreßt, der erschütternd 
wortlose Kunde gibt, daß das Ziel erreicht, der Gesuchte gefunden wurde. 
Sprachlich wieder von besonderer-Intensität: das im altertümlichen Volkston 
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unflektierte nachgestellte entsetzlich ist in der metrischen Dehnung auf drei 
Längen - so muß mans wohl analysieren — Ausdruck des Unfaßbaren, das 
man in einem dreifachen Bezug sehen muß: unfaßbar ist, auf den Gesamt- 
vorgang der Ballade gesehen, der Tod des Königs und die Anonymität seines 
Sterbens und Verwesens; unfaßbar ist der Frau die Tatsache, daß ihr Ge- 
liebter ein verwesender, verstümmelter Leichnam ist; unfaßbar aber ist auch 
dem Erzähler wie dem Hörer der Ballade der gelle Schrei der Heimgesuchten. 
Nach diesem, den letzten Vers von Strophe 25 unerträglich hinausspannen- 
den entsetzlich ist der Einsatz der nächsten Strophe - gefunden - eine Er- 
‚lösung. Der schlichte knappe Stil der Volksballade gibt der Strophe das 
Gepräge. Edith Schwanenhals und des Königs Leiche sind ganz nah zusam- 
mengerückt, bilden eine feste Einheit, die in der syntaktischen Geschlossenheit 
gespiegelt wird. Dann beherrscht das anaphorische sie den weiteren Vers- 
ablauf, dreimal zu anaphorischem sie küßte erweitert. Nach dem Entsetzens- 
schrei nun wieder stummes Tun, besonders in den Parallelfügungen sie sprach 
kein Wort, sie weinte nicht (26, 3); sie küßte die Stirne, sie küßte den Mund 
(27, 1) präzisiert. Alles was Leben in ihr ist, löst sich in der Liebe zu dem 
Toten. In der immer wiederholten Gebärde des Küssens ist alles enthalten, was 
ihr der König bedeutet. Die Strophe 27 steht so in sich geschlossen da, als doku- 
mentiere sie, daß Edith und der König eine völlig in sich einige Welt seien, 
die von aller anderen Welt getrennt ist. Aber es ist kein frohes Wiedersehen, 
kein Liebesidyll. Der dunkle Vokalismus (ü- u- o) kündet von der Schwere 
der realen Situation, und nach allem selbst- und weltvergessenen Küssen 
endet doch die Strophe im düster-mahnenden Hinweis auf die Wunde blut- 
umflossen. Ist dadurch jede Illusion eines gegenwärtigen Glücks zerrissen, 
so weckt doch in der sprachlich unruhigen, durch Einschübe gegliederten 
Strophe 28 der Anblick der Schulternarben süßeste Erinnerungen - das ist die 
letzte liebevolle Gebärde: die Geliebte bedeckt die Denkmäler der Lust, die 
sie einst hineingebissen und die sie auch am Leichnam noch erkennt, mit 
Küssen. In der Härte der Realität wird dem zarten und intimen Gefühl Raum 
gegeben, aber es wird nicht ins Unwirkliche abgerückt, sondern es vertieft 
gerade das schmerzliche Wirklichkeitsgeschehen. Gegen diese aus der blutigen 
Umwelt des Schlachtfeldes ganz ins einmalig Individuelle und Innigvertraute 
des einstigen Liebesbundes hineinschwingende Strophe stellt die folgende 
(29) wieder die ganze harte Wirklichkeit dar: die Mönche haben, während die 
Frau im Leichnam des Königs nur den Geliebten sah und in der ergreifenden 
Liebesgebärde die schauerlihe Umwelt vergaß, mittlerweil Baumstämme 
zusammengefügt — die Wirklichkeit hat ihre Forderung durchgesetzt. Mittler- 
weil heißt: noch während die Finderin ganz an den toten Geliebten verloren. 
Es gibt keine idyllische Aussparung. Der schroffe Lebensakt war weiter ver- 
nehmbar. Der tote Geliebte, den Edith mit Küssen bedeckte und dessen Leib 
sie an die einstigen Wonnen der Lust erinnerte, ist objektiv nichts als die 
Leiche des Königs, die auf die Bahre gehoben und fortgetragen wird. Die 
Strophen 29 und 30 sind ganz sachlicher Vorgang. Monoton wiederholt sich 
trugen, der Name der Abtei kehrt wieder. Alles geschieht, wie der Abt es 


156 Joachim Müller - Romanze und Ballade 


gewünscht. Edith Schwanenhals ist wieder der Name, der das reale Geschehen 
stützt. Dennoch lockert die letzte Zeile der sachstrengen Strophe 30 den Vor- 
gang ins Menschliche hinein: Edith Schwanenhals folgt nicht nur mechanisch 
der Bahre, weil nun der Zug ins Kloster zurückgeht, sondern die Leiche des 
Königs bleibt für sie die Leiche ihrer Liebe — die Alliteration wirkt hier ver- 
söhnlich; der lyrische Begriff Liebe überdeckt wohltuend barmherzig die rauhe 
Realität der blutigen Leiche. Und das letzte Wort der Ballade ist der trau- 
ernden Geliebten geschenkt. Nichts von dem historischen Ereignis, nichts, was 
der Tod des Königs für das arme Land bedeutet — die so lange Stumme, die 
nur in einem gellen Schrei ihr Entsetzen verriet, singt nun die Totenlitanein. 
Einen letzten Liebesdienst erweist sie dem Geliebten, aber nun ist das innige 
Verhältnis schon gestört, der Geliebte ist nun ins Reich der Toten fernge- 
rückt. Vor seiner aufgebahrten Leiche sitzt eine kindisch-fromme alte Frau, 
nicht mehr in Liebeserinnerungen versunken, sondern die eingeprägten litur- 
gischen Formeln heraufholend aus einem längst vom Leben abgeschlossenen 
Inneren, das aber nicht der innerste Bezirk des Herzens ist. Und eben diese 
uralten Riten, die kein inneres Beteiligtsein erfordern, klingen so schauerlich 
in der Nacht. Die mitzelebrierenden Mönche respektieren die alte Frau und 
halten sich zurück, damit ihre Stimme den nächtlichen Grabesraum erfüllt. 
Trostlosigkeit menschlichen Schmerzes, der schon ganz ins konventionelle 
Gewand sich geflüchtet, und - vielleicht unbewußte — seelische Rücksicht lassen 
die Ballade ausklingen, die das Elend menschlichen Sterbens auf dem Schlacht- 
feld zum Gegenstand hatte — gewiß ein historisches Thema, insofern als 
Schlacht Geschichte ist und der Tod des Volkskönigs die Not des von Ein- 
dringlingen besiegten Volkes symbolisiert, aber das Offiziell-Historische des 
Themas ist in die Geschichtlichkeit des menschlichen Leids gerückt, das seine 
Realität gerade dem unerbittlich-unpersönlichen Schritt der Weltgeschichte 
gegenüber anmeldet. In die brutale Nüchternheit des geschichtlichen Faktums 
leuchtet freilich das Wunder einer gänzlich unsentimentalen und unroman- 
tischen menschlichen Liebe und Treue hinein, einer Liebe und einer Treue, 
die den Sieg des Menschlichen über den Tod hinaus dokumentieren. 


Die beiden analysierten Gedichte Heines bleiben eindeutig im lyrischen 
Bereich. Sie haben einen durchaus enthusiastisch-aufgeregten Charakter, 
wenn wir die treffende Goethische Terminologie verwenden wollen. Wäh- 
rend nun die Romanze sozusagen gegenhistorisch verläuft, verläuft die Ballade 
gegenmythisch. Heines scharfer Kunstverstand, der sich mit einer unerschöpf- 
lichen Phantasie paarte, war einer klaren Formtrennung von Romanze und 
Ballade günstig. So steht in den beiden behandelten Gedichten das Rührende 
der Romanze gegen das Erschütternde der Ballade, das mehr Zuständliche 
gegen das mehr Ereignishafte. Fehlt ihnen auch beiden die epische Kontinui- 
tät und die erzählerische Distanz, so trägt doch die Ballade, die man hier auch 
eine Historie nennen könnte, ein reflektives Gepräge, während der Dichter, 
freilich mit leiser Ironie, der Romanze ihren naiven Grundton läßt. 


GERHART BAUMANN * FREIBURG I. BR. 


HUGO VON HOFMANNSTHAL: „ELEKTRA“ 


I 


Die Frage nach dem Ich, nach seiner Einheit und seiner Grenze, drängt 
unwillkürlich zu dramatischer Auseinandersetzung, vor allem dann, als Hof- 
mannsthal sich der Aufgabe verpflichtet hatte, die Welt nicht allein in sich, 
sondern sich in ihr zu erkennen, sich nicht bloß an selbstgeschaffenen Traum- 
gestalten zu begnügen, einem mystischen Kommunizieren mit allem, viel- 
mehr im schicksalhaften Miteinander-da-Sein die unerläßlichen Widerstände 
zu erleiden, das jeweils Bedingte zu erfahren und das „ewige Geheimnis der 
Verkettung alles Irdischen“ demütig anzuerkennen. Tun und Leiden, die 
Antinomie von Werden und Sein, das Lösen und Binden, wechselseitig Sich- 
Verwandeln, -Entfremden, -Verwirklichen, entlädt sich als Drama. Das 
grenzenlos Fließende des Lebens gerinnt zur Figur, die sich im schicksals- 
vollen Spannungsfeld behauptet oder verliert. Das Geschehen selbst, das 
daraus resultiert, verweist jedoch zugleich auf die Macht des Überpersön- 
lichen, denn das Ich ist selbst wieder Schauplatz widerstreitender Kräfte. Die 
Figuren des Dramas stehen nie unverbunden nebeneinander, sondern sie 
treten aus einem gemeinsamen Element heraus, offenbaren sich in der Begeg- 
nung, spiegeln die Mitfiguren, wie sie deren Reflexe empfangen; sie begehren 
das andere an sich zu reißen oder zurückzuscheuchen, ein Sich-Suchen oder 
Sich-Fliehen; der Raum des Miteinander aber läßt sich niemals aufsprengen; 
die Grenzen des Raums und der Zeit sind für alle verbindlich, dem Zwang 
der Situation bleiben sie unterworfen. In der Situation erschließt sich das 
Wesen jeder Figur, wie jede sich in ihr zu orientieren genötig wird. Dabei 
reißt Hofmannsthal keinen Widerspruch auf zwischen innerer und äußerer 
Situation, vielmehr läßt er diese folgerichtig aus den Figuren hervorgehen. 

De- Beginn der „Elektra“ führt sogleich eindringlich in deren Mitte; 
Figuren und Geschehen entsprechen sich wie einander gegenübergestellte 
Spiegel. Die Gegenwart ist aus den unzerreißbaren Fäden der Vergangenheit 
gewoben, und Jas Gewesene umstellt als unübersteigbarer Horizont das 
Ganze. Schonungslos offenbart der Raum das Bedrängte und Kerkerhafte, 
zeigt „Enge, Unentfliehbarkeit, Abgeschlossenheit“'!, wodurch sich sogleich 
erweist, wie eigenständig Hofmannsthal den antiken Grundriß überhöht. 
Streifen von tiefem Schwarz und Flecken von Rot verbreiten etwas Beklem- 
mendes, während das Innere des Hauses hintergründig ganz im Dunkeln 
liegt, Tür und Fenster gleich dunklen Höhlen gähnen. Das Rätselhafte des 
Individuums in dieser Situation bricht sich im Reflex der Mägde; aus einer 
erstickenden Atmosphäre brechen erregte Zurufe hervor, verbreiten eine gei- 
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sterhafte Unruhe. Das flüchtige, schattenhafte Auftauchen Elektras steigert 
noch den vielstimmigen Widerhall. Die Meinungen der Mägde umspannen 
den Gegensatz von Dämon und Königskind, Verehrung wie Schmähung. Als 
dann die Tür hinter dem Gesinde sich geschlossen, erscheint Elektra auf der 
menschenleeren Bühne: sie ist allein „mit den Flecken roten Lichtes, die aus 
den Zweigen des Feigenbaumes ... fallen, wie Blutflecke; das „unerschöpf- 
liche Spiel des Lichts“ verströmt den Widerschein schlafloser Seelenkräfte, 
übersetzt das Unaussprechliche des menschlichen Dramas in Chiffren, die hin- 
tergründiger und dennoch eindeutiger als Worte sind; das Szenische ist nichts 
Anderes als ein geoffenbartes Inneres; es faßt das Ungetilgte und Ungesühnte 
jener Stunde, in welcher Agamemnon erschlagen wurde und sein Blut ihm 
über die Augen rann. „Allein! Weh, ganz allein“ sieht sich Elektra in der 
Welt, seitdem der Vater so grauenhaft hinabgescheucht worden war in kalte 
Klüfte. Erschütternd stößt die Verlassene ihre Klage hervor und krampfhaft 
klammert sie sich an die Stunde, die in starrer Wiederholung ihr das Einver- 
ständnis mit dem Toten sinnfällig bestätigt. Dies ist das einzige, was Elek- 
tra begrüßt, den Toten, der durch ihr Gedächtnis lebt, wie ihr Gespräch mit 
ihm ein Selbstgespräch. Wenn sie erblickt, um was sie inbrünstig fleht: „Nur 
so wie gestern, wie ein Schatten dort im Mauerwinkel“ (15), so ist dieses 
Gesicht aus ihrem Innern aufgestiegen, „denn sie ist der Vater und dieser ist 
nur in ihr“?. Seit jener Stunde des gräßlichen Mords ist für Elektra die Zeit 
stehen geblieben, alles bezieht sie ausschließlich darauf, unverwandt um- 
klammert ihr Sinnen und Trachten diese Vergangenheit, vor der alle Gegen- 
wart ungelebt hinweggleiten muß. Indessen schnellen von diesem, durch den 
Blutbann des „Gestern“ zurückgebeugten Bogen ihre Vorstellungen wie Pfeile 
vorwegnehmend ins Künftige voraus. Ihre Phantasie kann sich gar nicht ge- 
nugtun, den Triumph der Rache zu feiern, wenn alle Zeit von den Sternen 
stürzt, „Purpurzelte aufgerichtet sind, vom Dunst / des Blutes, den die Sonne 
an sich zieht“. (15), Orest und die beiden Töchter das Grab umtanzen. In 
einsamer Ekstase genießt Elektra atemlos verzückt den schauerlichen Reigen 
vorweg. In diesem erhöhten Zustand des Wahns erreicht sie der Anruf der 
Schwester; „wie der Nachtwandler, der seinen Namen rufen hört“ und damit 
sein Tiefstes entblößt fühlt, zuckt Elektra taumelnd zusammen, denn so völlig 
ist sie in der Welt aufgewühlter Vorstellungen befangen, daß ihr überall nur 
zurückstrahlt, was sie hineingeworfen, das Wirkliche sich heillos ihr verwirrt. 
Ungehalten herrscht sie die scheue Schwester an, daß diese „wie abwehrend“ 
die Hände hebt; aber selbst diese Gebärde der Hilflosigkeit muß die Besesse- 
ne zu ihrer Vorstellung in Beziehung setzen: „Was hebst du die Hände? / 
So hob der Vater seine beiden Hände, / da fuhr das Beil hinab...“ (16) Für 
Elektra verengt sich alles zu dieser grauenhaften Szene, auf die sie medusen- 
haft hinstarrt; ebenso ausschließlich stellt ihr Bewußtsein der Zeit sich auf zwei 
Brennpunkte ein: den Augenblick des Mords und denjenigen künftiger Rache, 
und nichts als diese sind ihre Gegenwart, die sie umkreist. Jedem lösenden 
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Vergessen stemmt sie sich entgegen, jedem anderen Anruf versagt sie sich. 
Gegen solches Sich-Einkerkern in das modrige Gedächtnis, aber auch das 
manische Ausschweifen in das Künftige, dieses bedingungslose Sich-Festket- 
ten an Erinnerung und Erwartung, alles andere jedoch unerbittlich Aus- 
löschen, dagegen bäumt sich Chrysothemis auf. Sie möchte sich von der er- 
‚stickenden Last der Erinnerung befreien, über das Gewesene hinwegkom- 
men, sich hingeben dem verwandelnden Fließen der Zeit. Sie erträgt es nicht 
länger, unverwandt ins Dunkel zu starren, es treibt sie umher, dem Würge- 
griff des Starrkrampfs zu entfliehen, unfruchtbarem Altern ohne gelebt zu 
haben; ihr dringendes Flehen wird zum Aufbegehren, in wiederholtem Ein- 
satz den Widerstand der Schwester zu brechen, das Gefängnis aufzusprengen, 
an dessen Boden diese sie „mit Eisesklammern“ geschmiedet. „... und immer 
sitzen wir hier auf der Stange 


wie angehängte Vögel, wenden links 

und rechts den Kopf, und niemand kommt, kein Bruder, 
kein Bote von dem Bruder, nicht der Bote 

von einem Boten, nichts! Viel lieber tot, 

als leben und nicht leben. Nein, ich bin 

ein Weib und will ein Weiberschicksal.“ 


Damit weist sich Chrysothemis als durchaus eigenwillige Figur aus, keines- 
wegs nur Hintergrunds- oder Variationsgestalt der Schwester; anders als die 
versteinerte Elektra, deren Bewußtsein ausschließlich vom Bewahren durch- 
drungen, will sie sich kreatürlich entfalten, in Liebe aufgehen, das Myste- 
rıum der Verwandlung erfahren. Das durchgehende Hofmannsthal-Thema 
von Sein und Werden wird in seiner unauslotbaren Tiefe erneut aufgegriffen; 
in „Gestern“, „Tor und Tod“, wie in Odipus und Kreon, Agaue und Pentheus, 
Semiramis und Ninyas, Zerbinetta und Ariadne, stehen sich Beharren und 
Verwandeln gegenüber, die wechselweise aufeinander angewiesen sind. Es 
drängt sich in die Frage nach dem Unbegreiflichen zusammen, welche Chry- 
sothemis an Elektra richtet: 

Kannst du nicht vergessen? 

Mein Kopf ist immer wüst. Ich kann von heut 

auf morgen nichts behalten. Manchmal lieg ich 

so da, dann bin ich was ich früher war, 

und kanns nicht fassen, daß ich nicht mehr jung bin. 

Wo ist denn alles hingekommen, wo denn? 

Es ist ja nicht ein Wasser, das vorbeirinnt, 

es ist ja nicht ein Garn, das von der Spule 

herunter fliegt und fliegt, ich bins ja, ich! 

Ich möchte beten, daß ein Gott ein Licht 

mir in der Brust anstecke, daß ich mich 

in mir kann wiederfinden! ...“ (20) 

(Im Ausweglosen verstört, birgt dieses Geständnis die Möglichkeiten, die, 

in das Gelöste gewendet, von der Zerbinetta-Arie in „Ariadne auf Naxos“ 
aufgenommen werden: „... Immer ein Müssen! / Immer ein neues / Be- 


klommenes Staunen. / Daß ein Herz so gar sich selber, / Gar sich selber nicht 
versteht! .. .*3 
3 Hofmannsthal, Ges. W. ed. Steiner, Lustspiele III, 1956, S. 45. 
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Chrysothemis besitzt die Gnade vergessen zu können, allein bei ihr verkehrt 
sie sich beinahe zum Fluch, nur zu lassen und nichts zu halten; „halten und 
lassen ...“ vermag erst die Marschallin im „Rosenkavalier“ zu vereinigen. 
In Chrysothemis lebt das Verlangen, sich bedenkenlos und rückhaltlos der 
Gunst des Augenblicks preiszugeben. Damit aber ist das Ich bedroht, schwer- 
punkts- und umrißlos zu werden; es vermag sich auf sich selbst nicht mehr zu 
besinnen, die eigenen Grenzen nicht zu bestimmen, verliert den Sinn für 
die Wachstumsringe der Zeit; anstelle des organischen Zeitempfindens tritt 
etwas furchtbar Ungewisses, wesenlos Ineinanderfließendes. Der Verlust der 
bindenden Kräfte führt zum Charakterlosen, zu grauenhaftem Selbstverlust. 
„Das Unbegreiflichste davon — daß man sich selber so abhanden kommen 
kann, so arm und steinern werden in seinem Haus, — herumgehen und einen 
traurigen Schatten werfen und den Zaunstecken am Weg und den Prellstein 
an der Straße um seine... schön ausgefüllte Persönlichkeit beneiden“*, heißt 
es einige Jahre später brieflich. Das bedingslose Vergessen ist eine allesdurch- 
dringende Lösung; sie erniedrigt das Ich zum bloßen Mittler, zum randlosen 
Spiegel, der bereitwillig alles auffängt, jedoch nichts halten kann, durch den 
jegliches nur hindurchfliegt, Schatten und Schein. Chrysothemis ist geneigt, 
alles hinter sich zu werfen, den lastenden Druck der Verhältnisse abzustrei- 
fen wie einen schweren Mantel. „Wär ich fort, / wie schnell vergäß ich alle 
bösen Träume —“ da unterbricht sie Elektra mit schneidender Schärfe: 

Vergessen? Was! bin ich ein Tier? vergessen? 

Das Vieh schläft ein, von halbgefreßner Beute 

die Lefze noch behängt, das Vieh vergißt sich 

—... indes der Tod 

schon würgend auf ihm sitzt, das Vieh vergißt, 
. ich bin kein Vieh, ich kann nicht 

vergessen!“ (20/21) 

Qual und Würde des angespannten Festhaltens und überwachen Bewußt- 
seins deutet dieser Aufschrei, tiefe Abscheu vor jenem „punktförmig-augen- 
blicks hinabtropfenden Vergessen“s, das Tiere in den Augen haben; Elektra 
vermag darin nur das Hörige, Erniedrigende zu erblicken, die damit ge- 
botene Voraussetzung zur Verwandlung bleibt ihr verschlossen; nur der wahr- 
haft Liebenden ist es vergönnt, das Bindende und Lösende zum Höheren zu 
vereinigen. „Chrysothemis wollte leben, weiter nichts; und sie wußte, daß wer 
leben will, vergessen muß. Elektra vergißt nicht. Wie hätten sich die beiden 
Schwestern verstehen können?“® So stehen später Kreon gegen Odipus, Zerbi- 


* an Hans Carossa 8. VIII. 1908, „Corona“ X, 768. 

® Robert Musil: Prosa, Dramen, späte Briefe ed. Frise, Hamburg 1957, S. 221. 

* Prosa III, 139; dazu auch die Aufzeichnung aus dem Februar 1907: „Es scheint der 
wahre Inhalt ganzer Schicksale, ihre Individualität gewissermaßen krampfhaft 
festzuhalten. So verstehe ich Kriemhilds Leben nach Siegfrieds Tod (bis an ihren 
Tod nach vollzogener Rache): sie sagt, sein Hund ist ihm nachgestorben, — ich 
nicht; also schändet der Hund mein Leben, wofern ich es nicht seinem Tod iden- 
tisch mache. So wird sie gezwungen, ihre Individualität mit Zähnen und Krallen 
festzuhalten.“ „Corona“ VI, 1996, S.68; die Antinomie von Sein und Werden, 
Treue und Vergessen durchwaltet auch den „Schwierigen“, spiegelt sich etwa im 
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netta gegen Ariadne; stets vollzieht sich erst in der Verwandlung das Leben 
des Lebens, „das eigentliche Mysterium der schöpfenden Natur; Beharren ist 
Erstarren und Tod. Wer leben will, der muß über sich selbst hinwegkommen 

... muß vergessen. Und dennoc ist ans Beharren, ans Nichtvergessen alle 
menschliche Würde geknüpft“7. Dieser abgrundtiefe Widerspruch klaffte zwi- 
schen den Schwestern; jedoch ist bei jeder das Einseitige derart ausgeprägt, 
daß der ergänzende Gegensatz herausgefordert wird; sie sind wie Hälften, 
die miteinander das Ganze bilden. Die Begegnung hebt mit aller Schärfe das 
Trennende hervor, um gerade dadurch das Zusammengehörende zwingend 
aufzuzeigen. Deutlich sind die Möglichkeiten vorbereitet, die sich im „An- 
dreas“ verwirklichen sollten; aber auch bereits in „Gestern“ wird etwas von 
dieser Grundhaltung durchsichtig. In den Komödien schließlich gelingt es, 
diese bodenlose Spaltung an der Oberfläche zu vereinigen, ohne die Dimen- 
sion der Tiefe aufzugeben. Wie unmittelbar diese spannungsgeladene Ein- 
heit aus Gegensätzen aus dem Innern Hofmannsthals hervorgeht, bezeugt sein 
Briefbekenntnis, das Elektra-nah ebenso „verzweifeltes Hineinstarren wie in 
einen schwarzen Sack“ kennt, als die „Elasticität, die unermeßliche Fähigkeit 
aufzuleben, das Schlimmste abzuschütteln, ja es zu vergessen“s, Unter den 
Larven der Figuren entläßt er so viel Abgelebtes und Geträumtes, Erfahrenes 
wie Ersehntes. 

Bezieht Elektra einerseits ihr ganzes Dasein starr auf das Gewesene, so 
reißt sie gierig und unersättlich das Künftige an sich. Sie berauscht sich an 
grauenhaften Gesichten der Rache, steigert sich in Ekstase, und ihr fieberndes 
Bewußtsein kreist unablässig um den Gedanken: „Diesmal will ich dabei sein! 
/ ... Diesmal bin ich stark. / Ich werfe mich auf sie, ich reiß das Beil / aus 
ihrer Hand, ich schwing es über ihr —* (22) So sehr ist sie in ihre vorweg- 
nehmenden Phantasien verrannt, daß ihr Lebensinhalt zum bloßen Raum 
der Sühne sich verengt; atemlos keuchend entlädt sie sich im Traum vom 
rächenden Orest und sie folgt dem Schatten des Bruders durch die finsteren 
Gewölbe zur geisterhaft nächtlichen Jagd auf die entsetzt davontaumelnde 
Klytämnestra. Besessen von der Vorerinnerung der Tat, ist sie der Gegen- 
wart entrückt, verliert sich ihr Ich durch nichts gehemmt im nur Fiktiven. Der 
Vergleich mit der antiken „Elektra“-Tragödien ergibt, daß es Hofmanns- 
thal weder um die Ereignisse und die Gerechtigkeit geht wie Aischylos. noch 
vordringlih um die menschlichen Reaktionen wie Sophokles; er bezweckt 
ebensowenig jene Spannung, die auf das Gelingen zielt, wie er die Frage 
verfolgt: wird Elektra durch den Bruder aus den unwürdigen Verhältnissen 
befreit. Er verknüpft in der Situation überaus dicht das Vergangene mit dem 


Selbstwiderspruch der Antoinette: „Ja, wir leben halt nicht wie die gewissen Flie- 
gen vom Morgen bis zur Nacht. Wir sind halt am nächsten Tag auch noch da. rs 
Ich kann nur im Moment leben. Ich hab so ein schlechtes Gedächtnis.“ (Lustspiele 
II, 371; 379). 

? jbid. S. 138. 

8 an Bodenhausen, 21. X. 07, H. v. Hofmannsthal, Eberhard. v. Bodenhausen: Briefe 
der Freundschaft, Düsseldorf 1953, S. 96. 
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Künftigen, worin ihn das Studium von Sophokles und Shakspeares Richard 
III. nur noch bestätigen konnte?. Das Vorgefühl lebt in den Figuren derart 
mächtig, daß alles Kommende bereits im Beginn geborgen ist. Dabei lassen die 
verschiedenen Ursprünge dieses Vorgefühls die Gestalten transparent wer- 
den. Der Blick Hofmannsthals ist völlig auf das Ich gerichtet; in der Aus- 
einandersetzung mit Mächten und Schicksalen geht es um das Erlebnis des 
eigenen Wesens; die Übermächte selbst sind zugleich von universaler Weite 
und persönlicher Eigenart, die Figuren Prismen, in denen sich der Lichtstrom 
des Dramas bricht, um die Ich-Möglichkeiten auszubreiten. Elektra aber bildet 
darüber hinaus die Sammellinse des Ganzen; darum schließt sich das hof- 
mannsthalsche Drama ungleich enger um sie, als in den Vorlagen. Orest 
hingegen wird an den Rand gerückt (Jean Paul Sartre in seinem Erstlings- 
werk räumt ihm dann die Mitte ein); für das schicksalhafte Ich der Schwester 
bleibt er belanglos. Chrysothemis und Klytämnestra aber sind kontrapunk- 
tische Notwendigkeiten. Die Frauengestalten, untrennbar aneinander ge- 
kettet, erleiden das Mysterium der Kontemporaneität. Das Miteinander-da- 
Sein und notwendig Sich-Begegnen offenbart das Innerste, fordert das Ver- 
schwiegene heraus; nirgendwo ‚brechen die Gefühlsregungen so sinnlich her- 
vor, als in der Begegnung; in ihr entlädt sich der maßlose Drang einander 
zu umwerben und zu demütigen, ein An-sich-Reißen und befremdet Ein- 
ander-Abstoßen, wobei die Beziehungen vom tierisch-Dumpfen bis zum 
äußerst Sensiblen reichen. Die Bahnen dieser Begegnungen sind unverrückbar 
und gehören einer schicksalhaften Ördnung an, die kein Ausbrechen ver- 
stattet. Der dramatische Zwang der Konfiguration ist unüberwindlich. 
Aufschließend berichtet Hofmannsthal über die „Elektra“-Konzeption (und 
darin offenbart sich ein Wesensgestz seiner Dichtung überhaupt, die drama- 
tische läßt es am durchsichtigsten erscheinen): „die drei Frauengestalten sind 
mir wie die Schattierungen eines intensiven und heimlichen Farbtones aufge- 
gangen!®.“ Dieser Vergleich faßt die Einheit des Ganzen wie das Miteinander 
unüberbietbar genau; keine dieser Schattierungen existiert für sich, denn sie 
bedarf der anderen, erst diese bringen sie zu sich selbst. Sie verwischen sich 
nicht zu einem Ungefähren, vielmehr bleiben sie zugleich voneinander ge- 
löst und schmerzlich verbunden. Ein mehr oder weniger gedämpftes, leiden- 
schaftliches Begehren erfüllt diese Figuren. Elektra weist die Warnung der 
Schwester, Klytämnestra in dieser Stunde auszuweichen, entschieden zurück: 
„Ich habe eine Lust, mit meiner Mutter / zu reden wie noch nie!“ (24) Dieses 
gierige Sich-Suchen in der Begegnung wirkt als Gegenspiegelung zum Mit- 
einander der Schwestern; die zutraulichen, scheuen Züge fehlen aber dieser, 
dagegen verzerrt und vergrößert sich das Pathologische wie in einem Hohl- 
spiegel, das lauernde Spiel der Lockungen und Drohungen verrät die greif- 
bar innere Nähe und bleibt doch zugleich unfaßbar traumhaft. Jener Geist 


° „Corona“ VI, 568; zu Shakespeare die grundlegenden Darlegungen bei Wolfgang 
Clemen: Kommentar zu Shakepears Richard III., Göttingen 1957, S.84ff.,282f. u. a. 

1% Hofmannsthal, Briefe 1900—1909, Wien 1937, S. 384; zu dieser Sichtweise auch 
den wichtigen Brief an Fritz Setz, „Corona“ X, 797. 
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des Widerspruchs zur „verteufelt humanen Iphigenie“ Goethes, der sich in 
Hofmanntsthal geregt, übt hier seine formende Gewalt. „An den grell erleuch- 
teten Fenstern klirrt und schlürft ein hastiger Zug vorüber: es ist ein Zerren, 
ein Schleppen von Tieren, ein gedämpftes Keifen, ein schnell ersticktes Auf- 
schreien, das Niedersausen einer Peitsche, ein Aufraffen, ein Weitertaumeln.“ 
Entsetzt stürzt Chrysothemis hinweg, unerträglich sind ihr die brutal unter- 
drückten menschlichen Laute, das tierhaft Verfremdete. Da taucht in einem 
Fenster Klytämnestra auf. „Ihr fahles gedunsenes Gesicht, in dem grellen 
Licht der Fackeln, erscheint noch bleicher über dem scharlachroten Gewand. 
Eine gelbe Gestalt ..., einer Ägypterin ähnlich, mit glattem Gesicht einer 
aufgerichteten Schlange gleichend, trägt ihr die Schleppe. Die Königin ist 
über und über bedeckt mit Edelsteinen und Talismanen. Ihre Arme sind voll 
Reifen, ihre Finger starren von Ringen. Die Lider ihrer Augen scheinen 
"übermäßig groß, und es scheint ihr eine furchtbare Anstrengung zu kosten, 
sie offen zu halten.“ (2) Innerlich ausgehöhlt schleppt sich Klytämnestra 
mühsam daher, und aller aufdringliche Prunk erhöht nur den Eindruck des 
Larvenhaften, leichenhafter Starre, hinter der alles Lebensvolle verwest, nur 
noch der Schein von Leben vorgespiegelt wird. So wirkt sie unheimlich, „fast 
wie ein Wachsfigurenbild“!!. Talismane und Aberglauben müssen als frag- 
würdige Stützen für das zusammengebrochene Selbstgefühl dienen; der Zug 
zum Despotischen, zu Opferglauben, Fetischismus, Traumdeutung begünstigt 
die Wendung zum Orientalischen hin; hinter einer düsteren prägriechischen 
"Welt, „in der man Griechenland kaum wieder erkennen wollte“!2, bemerkt 
man die Berührungen mit der Wunderwelt am Nil und deutlich zeichnet sich 
ab, daß die hofmannsthalsche Helena eine „ägyptische“ sein wird. Erschöpft, 
entwest ist Klytämnestra, ausgezehrt vom Überbewußtsein, entstellt von der 
Untat: „Ihr Gesicht / hat sie von ihren Taten“ (66). Von Angstträumen, ver- 
geblichem Beschwören ermattet, verfällt sie unaufhaltsam der Auflösung. Mit 
grausamem Späherblick spürt Elektra dieses Selbstverlorene aus, und ihre 
innere Nähe schärft ihren Sinn für die heillosen Schwächen: 


Du bist nicht mehr du selber. Das Gewürm 
hängt immerfort um dich. Was sie ins Ohr 
dir zischen, trennt dein Denken fort und fort 
entzwei, so gehst du hin im Taumel, immer 
bist du als wie im Traum.“ (26) 


Hellsichtig durchdringt Elektra noch die verborgensten Regungen und halb- 
bewußten Gefühle, denn ein gemeinsamer Blutstrom umspült ihre tagblinden 
Wurzeln; nur durch Elektra lebt Agamemnon, und so ist sie auch die Mutter, 
„mehr als diese selbst es ist“1. In Hinsicht auf die Forderung der Tat ergibt 
sich eine gewisse Verwandtschaft zu Hamlet: beiden ist eine Rache aufgebürdet, 
an der ihr Wesen zerbrechen muß; das Miteinander von Mutter und Tochter 
in der „Elektra“ hebt sich aber wiederum deutlich von Shakespeare ab. Dop- 
pelt ist Elektra an ihre Mutter gekettet: durch das unzerreißbare Band der 
Natur und durch die Freveltat, die zu sühnen sie zu ihrem ausschließlichen 


u Prosa II, 83. 12 Prosa III, 353. 18 Prosa III, 354. 
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Lebensinhalt erhebt. Tiefgründig bezeugt sie das unauflösliche Verhältnis, 
indem sie Klytämnestra bekennt: „Du bist ja 

wie ein Koloß, aus dessen ehernen Händen 

ich nie entsprungen bin. Du hast mich ja 

am Zaum. Du bindest mich, an was du willst. 

Du hast mich ausgespieen, wie das Meer, 

ein Leben, einen Vater und Geschwister. 

Ich weiß nicht, wie ich jemals sterben sollte — 

als daran, daß du stürbest.“ (27) 

Aus Klytämnestra geboren, hat sich Elektra noch mit aller aufgebrachten 
Sinnlichkeit und einem glühenden Haß in diese hineingeströmt; all ihr 
Trachten kreist um den rächenden Opfertod; aber somit zweifach wie un- 
auflöslich an die Mutter gekettet, führt unwillkürlich das krampfhafte Her- 
beisehnen des tödlichen Vollzugs zur Identifikation, Priester und Opfer ver- 
einigen sich im Tode, und Elektra muß in und mit Klytämnestra sterben. Sie 
ist das Geschick für alle, und dieses schicksalhafte Miteinander ergibt das 
Dramatische, womit die sophokleische Anlage grundlegend verändert wird!. 

Klytämnestra ist das Opfer, lange bevor das Drama einsetzt; schwerpunkts- 
los bleibt sie jeder Erschütterung preisgegeben und mit jeder Anstrengung, 
sich von dem Frevel zu lösen, verstrickt sie sich nur gräßlicher. Opfer über 
Opfer bringt sie dar, allein unstillbar verströmt ihr eigenes Blut. Durch zahl- 
los wirre, gleichzeitige Gefühle und Halbgefühle, qualvolle Ungewißheit, 
schleift sich ihr Bewußtsein hin bis zu schwindelndem Ermatten; unsäglich 
müde hat sie es aufgegeben, Wahrheit und Lüge zu scheiden, ja sie spielt 
beide durcheinander; das Unerhörte selbst, wenn es bloß beschwichtigt, ist ihr 
willkommen. „Wenn einer etwas Angenehmes sagt, / und wär es meine 
Tochter, wär es die da, / will ich von meiner Seele alle Hüllen / ablösen und 
das Fächeln sanfter Luft, / von wo es kommen mag, einlassen ...“ (28) Sie ist 
am weitesten davon entfernt, in „der Mitte der Dinge zu wohnen“, der „Traum 
von großer Magie“ verflacht sich für sie zum Gaukelspiel; mit äußerlichen 
Mitteln versucht sie vergeblich, ihn zu evozieren, um sich von der erstickenden 
Last der Traumgeschichte zu befreien; unablässig übt sie die Bräuche, versucht 
den Zauber der Steine auszubeuten, allein sie besitzt nicht den archimedischen 
Punkt, von dem aus alle Verhältnisse sich fassen und bestimmen lassen, ihr 
mangelt die nachtwandlerische Selbstsicherheit, die dem Magier unerläßlich. 
Gehetzt irrt sie umher, verfällt sogar dem Wahn, Elektra vermöchte ihr zu 
helfen. Über alles Verwirrende und Abstoßende hinweg lebt auch in ihr das 
unauslöschliche Gefühl des Aufeinander-angewiesen-Seins, und im Gegen- 
sätzlichen erkennt sie sehr wohl das Ergänzende: „Wenn du nur wolltest, / 
du könntest etwas sagen, das mir nützt ... denn du bist klug. / In deinem 
Kopf ist alles stark. Du redest / von alten Dingen so, wie wenn sie gestern / 
geschehen wären.“ (30) Ihr selbst ist das Zeitbewußtsein heillos verloren 
gegangen: „heute oder einmal / vor langer Zeit“ - sie vermag nichts mehr zu 
finden, schwindelnd weiß sie auf einmal nicht mehr, wer sie ist, „zerfallen 


14 dazu auch Dramen II, 524; Die Erzählungen ed. Steiner, 192, S. 32. 
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wachen Sinnes“. (31) An Elektra besticht sie das Unbeirrbare, In-sich-Ge- 
sammelte, die Präsenz der Dinge, während sie selbst dem wesenlosen Schein 
verfallen, Jaffier vergleichbar im „Geretteten Venedig“, machtlos daher- 
stammelt. In einem Anflug der Ohnmacht enthüllt sie das furchtbar Selbst- 
verlorene „... ich weiß / auf einmal nicht mehr, wer ich bin, und das ist / 
das Grauen, das heißt mit lebendigem Leib ins Chaos sinken ...“ (30) Nach- 
dem Elektra dieses Geständnis herausgelockt, sich an der Schwäche weidet, 
spannt sie hintersinnig die Erwartung Klytämnestras auf das erlösende Opfer, 
zerrt sie in ein Netz verfänglicher Fragen. Diese bietet alles Erdenkliche auf, 
jene Untat zurückzunehmen, indem sie gewaltsam das Erinnern daran tilgt. 
Für Elektra ist die Zeit mit der Mordstunde stehen geblieben, hat sich der 
Zeitstrom abflußlos gestaut; Klytämnestra hingegen hat in diesem Augen- 
blick ihn versickern lassen und erst später füllt sich wieder das leere Bett. 
Schriller und atemlos kehrt das Chrysothemis-Thema des Vergessens wieder, 
indem sie mit sich überschlagender Stimme Elektra entgegenschleudert: 

»... Ich sage, daß kein Ding 

unwiderruflich ist. Geht denn nicht alles 

vor unsern Augen über und verwandelt 

sich wie ein Nebel? Und wir selber, wir! 

und unsre Taten! Taten! Wir und Taten! 

Was das für Worte sind. Bin ich denn noch, 

die es getan? Und wenn! getan, getan! 

Getan! . 

du immer redest, da stand er und da 

Da stand er, von dem 

stand ich und dort Ägisth, und aus den Augen 

die Blicke trafen sich: da war es doch 

noch nicht geschehn! und dann veränderte 

sich deines Vaters Blick im Sterben so 

.— und da wars geschehn: 

dazwischen ist kein Raum! Erst wars vorher, 

dann wars vorbei — dazwischen hab ich nichts 

getan.“ (35) 

Die heftigen Wiederholungen verraten, mit welcher Gewaltsamkeit die 
natürlichen Widerstände gebrochen, deutet auf die explosive Wucht, die un- 
weigerlich das Ich selbst aufsprengen mußte. Wie Elektra versucht, die Stunde 
zeitlos zu umklammern, so ist sie für Klytämnestra unwiderruflich hinweg- 
gespült; sie löst im Vergessen auf, was sie getan, wie die großen Täter Hof- 
'mannsthals genötigt werden, zu vergessen, um zu tun: der Freund Claudios, 
Orest, Odipus: „sie sucht sich die getane Tat ungeschehen zu machen, das 
Eigentliche des Mordes zu vergessen, — da vollzieht sie eine Auflösung ihrer 
selbst, Ausstoßung aus dem menschlichen Bereich, Übergang ins Chaos!®.“ 
Ausschließlich hält sie sich an das Für-immer-fort und übersicht, daß das 
völlig Vergangene das einzig Unverlierbare (die Doppelperspektive der Ter- 
zinen: „Über Vergänglichkeit“); denn alles, was je war, ist immer noch dä 
und läßt sich nicht aus dem Lebenskreis verbannen; im Gegensinne verleugnet 


15 Prosa III, 355. 


166 Gerhart Baumann 


Elektra das unaufhaltsame Fließen, nichts umkrampfend als die grausige Tat, 
über die Klytämnestra in schwindelerregender Virtuosität hinweggleitet, ohne 
sie zu berühren. (In den Bereich der Komödie übertragen, ist es der Zauber des 
mühelosen Übergangs, den Florindo meistert, welcher den Schwierigen er- 
regt, den nichts auf der Welt so sehr interessiert, „als wie man von einer 
Sache zur andern kommt!®.“ Nicht selten gemahnen die Dichtungen Hof- 
mannsthals an das Kaleidoskop, dessen Zusammenstellungen sich über- 
raschend neu ordnen, indessen die Elemente dieselben bleiben.) 

Wer den Augenblick seiner Tat gewaltsam auslöscht, für den gibt es un- 
willkürlich auch kein „Vorher“ und „Nachher“ mehr, dem fallen die Dimen- 
sionen der Zeit traumhaft zusammen und damit auch diejenigen des Raums; 
widerstandslos greift man ins Leere, und das Vorvergangene erscheint wie 
das Gegenwärtige, so daß sich Klytämnestra zu der Äußerung vermessen 
kann: „Wenn mir dein Vater heute / entgegenkäme ..., könnt ich mit ihm 
reden. Zwar / kann sein, mich schauderte, doch kann auch sein, / ich könnte 
zärtlih zu ihm sein und weinen, / wie wenn zwei alte Freunde sich be- 
gegnen.“ (86) Ein derartiges Hinweggleiten über die Tat, als ob sie Wasser 
wäre, führt notwendig zum Selbstverlust; denn durch das Tun prägt sich das 
Ich, verleiht der Tat das eigene Gepräge, welches sich nicht verwischt, so 
sehr der Mensch auch sich verändern mag. Das Vollzogene ist das Bleibende: 
„Nicht ein Wort, nicht eines Blickes / Ungreifbares Nichts ist je / Ungeschehn 
zu machen, was / Du getan hast, mußt du tragen, / So das Lächeln wie den 
Mordt?!“ Wer sich nicht zu seinem Tun bekennt, der löst das bindende Ele- 
ment, dessen Ich „tropft hinweg wie eine zu weiche Kerze!8.“ 

Einzig Elektra verkörpert für Klytämnestra das beständig drohende Ge- 
stern, darum erblickt sie in ihr die Möglichkeit, davon befreit zu werden. 
Das Verhältnis zwischen Mutter und Tochter ähnelt demjenigen zwischen 
Vater und Sohn in der Calderön-Umdichtung „Das Leben ein Traum“: 
König Basilius ist gleichfalls durch den an Sigismund verübten Frevel vom 
Verfall seines Ich betroffen; seine geistigen und sinnlichen Kräfte sind ge- 
lähmt, was er vergebens durch Grausamkeit und äußern Prunk zu betäuben 
und auszugleichen sucht. „Sein wesentliches tausendmal wiederholtes psychi- 
sches Erlebnis waren eingeklemmte Affekte, verschwiegene Bilder des Grau- 
sens, unterdrückte Einsichten.“ Er war darauf verfallen, Dinge zu ignorieren, 
wie Sträflinge in den Kerker seines Unterbewußtseins zu verbannen. „Im 
Innersten aber, unter seiner Betäubung fühlte er das Unabwendbare und 
dieses Schicksal, diese heranschleichende Todeskrankheit ist an diesen Sohn 
geknüpft. Dieser sitzt nicht im Turm, sondern in seinem Gewissen. Nichts 
kann mich vor ihm retten als er selbst!®.“ In verwandter Verfassung hatte sich 
Klytämnestra Elektra genähert. Mit allerlei Finten spiegelte ihr diese zu- 
nächst die Trugperspektive eines Auswegs vor, um sie dann desto grausamer 
in das Ausweglose zurückzustoßen; mit visionärer Kraft und düsterem Triumph 


1% Ges. W. Lustspiele II, 1948, S. 299. 
" Ges. W. Gedichte u. Lyrische Dramen ed. Steiner, 1952, S. 266. 
iS Ges. W. Dramen II. 491. 1% Ges. W. Dramen III, 1957, S. 432#f. 
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beschwört sie zwingend den rächenden Orest: „Er jagt dich auf, / er treibt 
dich durch das Haus! willst du nach rechts, / da steht das Bett! nach links, 
da schäumt das Bad / wie Blut! das Dunkel und die Fackeln werfen / 
schwarzrote Todesnetze über dich -* (39) in dieser ungeheueren Dissonanz 
zwischen dem Blutigroten, Glühenden, Gewalttätigen und dem Schwarz ohne 
Möglichkeit, ohne Zukunft und Hoffnung bricht das Innerste des Dramas 
immer wieder auf. (Diese ungeheuere Spannung zwischen dem flammenden 
Rot, gewalttätigem Leben und Bedrohlichem zugleich und dem Schwarz, dem 
Sich-Verlieren ins Unfaßbare, beherrscht weite Bezirke der Dichtung Trakls, 
wie sie bereits Rimbaud ausgebeutet hatte.) Die gräßliche Rachegöttin tritt aus 
Elektra hervor, während aus der gebannten Klytämnestra alle Lebensspuren 
entweichen, totenstarr, mit zitternden Händen, muß sie sich an der Mauer 
stützen — das Letzte der ungeheuren Erregung dichtet wortlos die Gebärde zu 
Ende. 

Zum zweitenmal hat damit Elektra — wie schon gegenüber Chrysothemis — 
die Rache vorweggenossen; ihr ganzes Dasein wühlt sich dabei auf und stürzt 
in einen Abgrund von Wollust und Grauen; ihre Welt ist nichts als Rache, ihr 
Leben nur noch Fiebertraum dieser Tat, und dieses Träumen ist so über- 
mächtig, daß es die Tat erstickt, daß der entscheidende Abstand, zu handeln 
aufgehoben wird. Nur in der Sprache wuchert die Vorstellung davon hem- 
mungslos und lähmt damit das Handeln, die Worte sind Harpyen; zum 
andern stellt sich der Aspekt „der ewigen Antinomie vom Sprechen und Tun, 
Erkennen und Leben?°.“ (Ebenso bekannte sich Hofmannsthal dazu, daß alles 
Ausgesprochene schon nicht mehr im strengen Sinne individuell: „Sprache und 
Individuum heben sich gegenseitig auf?1.“) Die verdeckte Ohnmacht, zu han- 
deln, schlägt sich im verschwenderischen Bereden der Tat untrüglich nieder; 
in krampfhaften Anstößen, einem Sich-nicht-genug-Tun, was sich in der 
Sprachfügung ebenso auswirkt wie in der Szenenführung. Motive werden 
wiederholt. Situationen erscheinen in Spiegelungen, das Verfahren der Ana- 
logie bestimmt weitgehend die Struktur; entsprechend prägt das Insistieren 
entscheidend den Stil. In bisher ungewohnter Anstrengung muß das Wort sich 
durchsetzen. Mühelos war die Loris-Sprache aus dem Unbewußten herausge- 
flossen und übte ihre betörende Magie; das Nächste wurde geheimnisvoll er- 
höht, das Fernste im Widerschein sichtbar; der unwiderstehliche Zauber der 
Übergänge ließ die Grenzen wesenlos werden, berührte das Zarteste in den 
Dingen, wenn sie begannen, zu sich zu kommen und leise sich wieder ver- 
loren. Eine gleitende Syntax, der Rhythmus, die Zäsuren verschleiernd, wan- 
delte das Eindeutige vieldeutig ab und wies nach allen Seiten ins Offene. 
Jetzt bricht die Sprache gewaltig aus wortloser Tiefe herauf; weniger Klang 
und Glanz als Stoß und Griff, Blick und Trieb. War der frühe Hofmannsthal 
der Magie des Worts gnadenhaft versichert, so prüft er nunmehr ungenügsam 


20 Der Briefwechsel Hofmannsthal — Wildgans ed. J. A. v. Bradish in: „Publications 
of the Modern-Language-Association of America“ Vol. XLIX, 1934, (S. 931—53) 
S. 947. 

21 Corona IV, 599. 
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jede Prägung auf ihren Ausdrucksgehalt, befindet das einzelne zu leicht, ballt 
Worte wie „allein“, „Blut“, „Haß“, „Tat“, „Opfer“ zu eruptiver Wirkung 
zusammen. Aus glühendem Innern werden unter ungeheuerem Druck, erregt 
und bruchstückhaft Sätze herausgestoßen und gestammelt, denen das Über- 
dachte und Geschmeidige fehlt; sie stauen sich zunächst an Widerständen, um 
dann mit gesammelter Wucht, Lavaströmen gleich, alles mitzureißen, das 
Spröde und Ungefüge zunehmend einzuschmelzen. Der Feuersturm entlädt 
Gesichte übersättigter Sinnlichkeit, in denen die ungeheuere Spannung zwi- 
schen dem Über- und Untermenschlichen aufzuckt; Tierhaftes und Geister- 
haftes bricht gleichermaßen hervor, vereinigt sich zu atemberaubender Hetz- 
jagd. Das Maßlose ist in das Wort gedrängt, das Besessene in höchster An- 
spannung und das zutiefst Bedrängte; die mitreißende Gewalt überspült auch 
die Grenzen der Frauengestalten, nur noch schwache Schattierungen sind aus- 
zumachen in ihrem selbstverzehrenden Drang. Hofmannsthal selbst hat spä- 
ter auf das Alttestamentarische verwiesen, auf die Sprache der Propheten und 
des Hohen Liedes; darin erblickte er eine der Brücken, „vielleicht die stärkste 
- um dem Stil antiker Sujets beizukommen“. Ein Analogon findet sich bei 
Swinburne, dessen ‚Atalanta in Calydon‘, ‚Erechtheus‘ usw. mehr alttesta- 
mentarisch als antik sind??.“ Das berufene Zeugnis von Rudolf Kassner rühmt 
den Stil der Bibel als vorbildliche, unüberbietbare Vereinigung von Pathos 
und Sinnlichkeit. Wie ein Hinblick auf die „Elektra“ erscheint es, wenn er in 
diesem Kapitel „Swinburne“ ausführt: „die Seele bewegt sich im Rhythmus 
ihres Schicksals, und das Schicksal ist eine Musik, zu der die Seele tanzend die 
Schritte mißt. Der Traum hat das Leben erschlagen und ist trunken und 
prangt maßlos in den Maßen, die jenes suchte23.“ Was aber die Sprache der 
„Elektra“ von der biblischen scheidet, ist das Wilde und Krampfhafte, jene 
Gier, die aus den Gestalten spricht, die von ohnmächtigem Verlangen be- 
rauscht, vom Ungestillten verkümmert oder vom Frevel ausgehöhlt sind. Bei 
aller gewaltsamen Anstrengung schafft diese Sprache auch keine Welt, sie ist 
nichts als das ausgeworfene Innere der Gestalten; nirgends bildet sich ein 
Raum außerhalb ihrer selbst, sowenig sie je einen Abstand von sich gewinnen 
oder gar eine Übersicht erreichen. Sogar alles Sichtbare existiert nur durch 
sie, schwelende, züngelnde Widerscheine der fiebernden Erregung, stummer 
Furcht. Auch darin äußert sich die Abkehr von der „Iphigenie“ Goethes. Um- 
gibt doch dort den Menschen eine unabhängige Welt und unverbrüchliche 
Ordnung, die ihn bestätigt, wenn er zu sich zurückfindet, daß im Vertrauen 
auf sich und auf sie der gewaltlose Ausgleich möglich ist. Nicht zufällig 
öffnet Goethe den Ausblick zum Meer und auf den fernblauen Horizont, 
damit der Mensch beständig sich seiner organischen Beziehung zur Welt ver- 
sichern kann, während in der „Elektra“ das Ich, von beengender Kerker- 
wand umschlossen, völlig auf sich zurückgeworfen bleibt. 

Wenn die Auseinandersetzung zwischen Elektra und der Mutter gipfelt, 


?®® Briefe 1900—1909, S. 384. 


23 Rudolf Kassner: Englische Dichter, Leipzig, 1920 (Neuauflage von „Die Mystik, die 
Künstler und das Leben“, 1899), S. 139. 
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verstummt das Wort, bleibt die Erregung der Gebärdensprache überlassen, 
einer Pantomime von unerhörter Ausdruckskraft; vom flackernden Licht über- 
flutet, stehen sich die beiden, einander bis zur Auflösung gefährlichen Frauen 
gegenüber. Das unablässige Aufeinander-Eindringen, Weichen und Wider- 
streben, nicht Voneinander-Loskommen, dieses heillos Zusammengehörige 
steigert sich noch unheimlich im jähen Rollenwechsel. Genoß zunächst Elektra 
in wildester Trunkenheit ihre Überlegenheit, so verändern sich die Züge der 
angsterfüllten Klytämnestra, der eine Dienerin etwas zugeraunt; sie gebietet 
Licht, „und die Spannung des Grauens weicht einem bösen Triumph. Sie läßt 
sich die Botschaft abermals zuflüstern und verliert dabei Elektra keinen 
Augenblick aus dem Auge.“ (41) Fassungslos müht diese sich, das Verborgene 
zu enträtseln, die unbegreiflich neue Situation zu deuten, da schreit ihr auch 
schon Chrysothemis entgegen, laut „heulend wie ein verwundetes Tier“: 
Orest! Orest ist tot!“ (42) Doch Elektra beharrt ungebrochen auf ihrem „es 
ist nicht wahr“, das sie allen Beteuerungen vierfach entgegensetzt. Die Um- 
stände des Todes bleiben gegenüber der sophokleischen Gestaltung belanglos; 
Hofmannsthal beutet diese Wendung vor allem dazu aus, bisher unbelichtete 
Bereiche des „Höhlenkönigreiches Ich“ sichtbar zu machen. Wiederum von 
den Rändern her werden die Reaktionen dieser bestürzenden Botschaft in ver- 
schiedenen Medien aufgefangen. Das Gesinde, Junge, Alte brüllen durchein- 
ander, ein rüdes Lärmen, indessen die Schwestern „aneinandergedrückt da- 
liegen, wie ein Leib, den das Schluchzen der Chrysothemis schüttelt und 
über den sich das totenbleiche schweigende Gesicht der Elektra hebt“. (45) 
Ergeifend gewinnt das Gemeinsame in dieser Gebärde innigsten Fühlens 
Ausdruck. Die unvermutete Wendung führt einen Tausch der Rollen bei, ein 
Verfahren, das Hofmannsthal in Abwandlungen seit „Gestern“ übt: die sich 
versagende Elektra wird zur Flehenden, aus der bittenden Chrysothemis die 
Umworbene. Allein wie früher Elektra, so verschließt diese sich jetzt allem Zu- 
dringen, Locken und Fordern, gemeinsam das Auferlegte auszuführen. Drei- 
fach wiederholt die Bedrängte: „Ich kann nicht!“ (54) Doch grauenvoller als 
zu Beginn ist damit Elektra auf sich allein gestellt, aber „mit wilder Ent- 
schlossenheit“ verfolgt die Besessene ihren Plan, „lautlos wie ein Tier“ be- 
ginnt sie das sorgsam gehütete Mordbeil auszugraben. In diesem Augenblick, 
„von der letzten Helle sich schwarz abhebend‘“, betritt Orest unerkannt den 
Hof. Die Schwester erkennt er nicht. Damit hat Hofmannsthal dem Schein- 
baren die Wahrheit des Seins verliehen, denn Elektra ist nicht mehr Elektra, 
da sie ausschließlich Elektra sein wollte; jeder Vereinigung Hat sie sich ver- 
schlossen, jeder schicksalhaften Erfüllung ihres Ic# sich verweigert, „nur mehr 
der Leichnam“ ihrer selbst, „das hürzdisch / vergoßne Blut des Königs Aga- 
memnon!“ (58) Die „süßen Schauder“ der Hingabe, alles hatte sie geopfert 
dem treuen Dienst am eifersüchtigen Toten und war dabei verwest, „ver- 
kohlt, im Innersten / verbrannt“. (63) Nur das unfruchtbare Wissen um die 
Dinge wurde ihr aufgezwungen. Alle Aufwallungen erschöpften sich im zeh- 
renden Bewußtsein rächender Tat, nichts mehr, was sich selbst bedeutete, alles 
„nur Merkzeichen, und jeder Tag... nur /... Merkstein auf dem Weg!“ (65). 
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Unwillkürlich rückt Elektra damit in die Nähe der Klytämnestra, und die 
Frage Orests, die der Schwester ein Schaudern einflößt, wirft ein geisterhaftes 
Licht auf diesen hintergründigen Zusammenhang: „Schwester, ob die Mutter 
nicht / dir ähnlich sieht?“ (65) Schlagend bestätigt sich, wie schwer das Indivi- 
duum in diesem Drama abzugrenzen ist, wie Verbundenes gelöst, Gelöstes ver- 
bunden bleibt, Gegensätzliches zusammengehörig sich erweist, als unabänder- 
liches Verhältnis sich enthüllt. Wie Elektra, die sich in Vorstellungen von der 
Tat wortreich berauschte, nun den wortkarg Entschlossenen vor sich sieht, 
entlädt sich noch einmal ihr Schwelgen im Vorwegnehmenden und gipfelt 
im Seligpreisen des Täters. Die allzu Wissende, mit Bewußtsein träumende 
Schwester Hamlets, vom unmittelbaren Handeln Ausgeschlossene, muß er- 
leiden: „alle Worte, die nur Schall sind, wenn wir das Ding in ihnen suchen, 
werden hell, wenn wir sie leben: im Tun, in „Taten“ lösen sich die Rätsel 
der Sprache?*.“ Wenn, vor die höchste Forderung gestellt, sich die Frage auf- 
wirft: was bleibt vom Menschen übrig, wenn man alles abzieht? lautet die 
Antwort Hofmannsthals: „das wodurch sich der Mensch der Welt verbinden 
kann, ... die Tat oder das Werk25.“ Die Tat Klytämnestras hätte sich darin 
erfüllen müssen, Mutter zu sein; allein sie verging sich an dem Vater ihrer 
Kinder; diese Untat muß durch eine Untat gesühnt werden, „und diese Sühne 
ist einem Wesen auferlegt, das darüber doppelt zugrunde gehen muß: weil sie 
als Individuum sich fähig hält und schon als Geschlecht unfähig ist, die Tat 
zu tun. Die Tat ist für die Frau das Widernatürliche2®.“ Zwischen Elektra und 
der Tat liegt aber noch etwas Unüberwindliches. „Tun ist Sich-Aufgeben“?”. 
Wie jedoch vermöchte sich die in starrem Trachten Gefesselte, vom Bewußt- 
sein der Tat völlig Durchdrungene, in das lösend Unbewußte tauchen, aus 
dem die Kraft zu handeln strömt. Um den Preis des Versteinerns hatte sie sich 
jedem Vergessen widersetzt, um im Augenblick der Tat das Entscheidende 
dennoch zu versäumen, womit das widernatürlich verleugnete Geschlecht sich 
unabweislich zur Erinnerung bringt. „Sie läuft auf einem Strich ... hin und 
her, mit gesenktem Kopf, wie das gefangene Tier im Käfig. Plötzlich steht 
sie still und sagt: „Ich habe ihm das Beil nicht geben können!“ (68) Wie in 
einem Brennglas erhellt sich in dieser Situation das Heillose; unersättlich in 
gierigen Träumen hatte sie diesen Augenblick vorweggerafft, und nun ist sie 
zum Leichtesten zu schwach, unfähig zum bescheidensten Dienst. Das weist 
zurück auf Claudio wie voraus auf Kreon, nur daß die Züge ätzender Skepsis, 
zersetzenden Zweifels fehlen: die frevelhafte Vorwegnahme des Ungelebten, 
des „Lebens Möglichkeiten abgelebt im voraus“2s, die Angst vor dem Ver- 
säumen, das Leiden am überwachen Bewußtsein. Wer beständig über künf- 
tigen Taten brütet, der erleidet unweigerlich den Tod der Erschöpfung, ohne 
gehandelt zu haben. 

Auch in dem Gegenüber von Elektra und Orest integrieren sich die Gegen- 
sätze zum Ganzen: dem bloßen Sich-in-Worten-Ausleben steht das entschlos- 


24 Prosa IIL 377. 25 Prosa III, 354. 26 ibid. 
°” Ad me ipsum: „Die Neue Rundschau 65. Jg. 1954, S. 361. 282 Dramen II, 324. 
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sene Schweigen entgegen, dem unablässigen Grübeln und Vorausbedenken 
die Tat. „Ich weiß nicht, wie die Götter sind. Ich weiß nur, sie haben diese 
Tat mir auferlegt, / und sie verwerfen mich, wofern ich schaudre.“ (64) So 
faßt sich karg aber bestimmt Orest. Er darf sich nicht darauf besinnen, daß es 
die Mutter, die er töten muß; an der Schwelle überfällt ihn ein Schaudern, 
einen Augenblick schließt er schwindelnd die Augen, dann gibt er sich der 
Tat hin, und die Tür fällt ins Schloß. Jede Tat trifft stets auch den Täter, 
jedes Handeln ist zugleich ein Leiden (auf höherer Stufe läßt sich oft kaum 
scheiden, was Handeln und was Leiden ist); aber nur damit verknüpft er 
sich dem Leben, „darum muß er tun, damit er leide, was er leidet, weil er 
tat.“2® Indem Orest sich der verhängten Forderung tätig unterwirft, nimmt 
er sein Schicksal auf sich, das ihn aus dem lichtlosen Drama der „Elektra“ 
hinausführt. 

Mit dem Tode Klytämnestras ist zugleich das Ende für Elektra gekommen; 
denn nichts als diesen Tod hatte sie zu ihrem Lebensinhalt gemacht, daß sie 
nicht weiterleben kann; wenn der Streich gefallen, muß auch sie entseelt nie- 
dersinken, „wie der Drohne, wenn sie die Königin befruchtet hat, mit dem 
befruchtenden Stachel zugleich Eingeweide und Leben entstürzen“3. Ihr Ich, 
im bloßen Sein verharrend, versteinerte zum Gefäß der Rache; wie diese voll- 
zogen, zersprengt es, „wie das sich zu Eis umbildende Wasser einen irdenen 
Krug?1.* Weder das Ich, noch dessen Lebensinhalt dürfen zum Unwandel- 
baren gerinnen, nur Hingabe und Verwandlung verbürgen Bestand, indem sie 
das Ich beständig wiedergebären; nur die unablässige Schicksalserfüllung 
bringt das Ich zu sich selber. Elektra hatte nur dem Gesetz der Treue gehorcht, 
und darin erfüllte sich ihr Schicksal. Sie hatte sich so völlig in die vorweg- 
genommene Zukunft hineingelebt, die Gegenwart berührungslos dahingleiten 
lassen, daß diese Zukunft, zur Gegenwart geworden, ihr Ende bringt. 

Um Ägisth dem Rächer auszuliefern, täuscht sie, die Wandellose, ihm zu- 
letzt einen Gesinnungswechsel vor; zuerst schreckt dieser zurück vor der „wir- 
ren Gestalt im zuckenden Licht“ (71), dem unheimlichen Weib, welches er 
nicht zu erkennen vermag; Orest erkannte die Erstarrte nicht, Ägisth nicht 
die Trunkene, die in unheimlichem Reigen den Todverfallenen umkreist. 
Lärmen, flackernde Lichtscheine, Aufjauchzen, bezeugen das gräßlich Voll- 
zogene. Elektra aber kauert gebannt auf der Schwelle. Mitten im Jubel ver- 
harrt sie stumm, aber die ungeheuere Spannung in ihrem Innern steigert sich 
maßlos; das Aufjauchzen ringsum ist nur ein schwacher Widerhall der Stim- 
men, die in ihr erschallen, der Wirbelstürme, die ihre Brust durchtoben, un- 
fähig sich zu befreien. Vergeblich mahnt Chrysothemis die Schwester, dem 
befreienden Zuruf zu lauschen, denn diese hat ihn längst in sich hineinge- 
nommen, ist nichts als gefesselter Drang: 

„Ob ich nicht höre? ob ich die 
Musik nicht höre? sie kommt doch aus mir 


heraus. Die Tausende, die Fackeln tragen 
und deren Tritte, deren unferlose 


29 Prosa III, 355. 30 Corona VI, 568. 31 Corona IV, 707. 
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Myriaden Tritte überall die Erde 

dumpf erdröhnen machen, alle warten sie 

auf mich: ich weiß doch, daß sie alle warten, 

weil ich den Reigen führen muß, und ich 

kann nicht, der Ozean, der ungeheure, 

der zwanzigfache Ozean begräbt 

mir jedes Glied mit seiner Wucht, ich kann mich 

nicht heben!“ (74) 
In diesen Worten lebt ein ferner Nachhall des Wahnsinnigen aus dem 
„Kleinen Welttheater“, der dem Andrang der Stimmen nicht mehr zu wider- 
stehen vermag; „schon kaum mehr hier, gelüstet ihn, den „ganzenReigen“ 
anzuführen; jener aber wurde „leichter als der Traum“ getragen, beispiel- 
los verwandlungsfähig, von keiner Bindung einzufangen, ein Proteus und 
Ariel; Elektra hingegen vermag die Schwerkraft des Beharrens nicht zu über- 
winden; krampfhaft bestand sie auf der Bindung an das Gestern, auf unbe- 
dingter Treue. Aber in diesem Augenblick, der ihr alle erdrückende Bürde 
abgenommen, drängt es in ihr zur Ekstase, ergreift sie der Enthusiasmus, wel- 
cher die Seele aus der beengenden Haft des Leibes löst, bemächtigt sich ihrer 
eine korybanthische Erregung, jener geisterhafte Zwang, der, nach den Aus- 
führungen von Erwin Rohde, dem Hofmannsthal verpflichtet (im „Gespräch 
über Gedichte“ einmal selbst wörtlich folgt), „wie ein wütender Wirbel im 
Strome den Schwimmenden, wie die rätselhafte Eigenmacht des Traumes den 
Schlafenden“32 packt. Das krampfhafte Beharren entlädt sich in diesem mäna- 
dischen Taumel, zu dem es Elektra unwiderstehlich zwingt, um nach wenigen 
Schritten „angespanntesten Triumphes“ (75) niederzustürzen; das Lösende ist 
ihr nur dort bereitet, wo sich ihre Treue erfüllt - im Tode. Schwerkraft und 
Fliehekraft wirken in dieser letzten Verzückung sinnfällig gegeneinander, der 
Drang, im Ganzen aufzugehen und der Widerstand der Starrnis; nur die Ge- 
walt des Todes öffnet die von ihr selbst versperrten Tiefen „zu einem Un- 
nennbaren, Ewigdauernden hin, das unseren Kinderzeiten, ja den Zeiten des 
Ungeborenen in uns nahe war“°3; „etwas der Art, das sich kaum sagen läßt, 
kündigt sich in den Minuten an, die dem Tod der Elektra vorangehen.“ Sie 
trägt die „Last des Glückes“, wie ihr Wesen alles vereinigt: „das Geschick ist 
sie, und sie ist das Geschick“ 3*, sie entläßt das Drama aus sich, wie es sich in ihr 
verdichtet hatte. 


II 


Auf „antikem Boden, aber nicht nach antikem Grundriß“s5 formt Hof- 
mannsthal seine „Elektra“ aus, indem er die Vorlage zum Drama des Ich 
umgestaltet; er gelangt zum Eigenen, indem er das Vorgeformte in sein 


®° Erwin Rohde: Psyche, Seelenkult und Unsterblichkeitsglaube der Griechen ed. Ec- 
stein, Leipzig, o. J. (Sig. Kröner) S. 149ff.; 163 u. a. 

3 Prosa III, 139; dazu auch die Bemerkung im „Andreas“-Roman: „Mit seiner Kind- 
heit versöhnt sterben.“ Erzählungen, 272. 

3 Prosa III, 354. 35 Briefe 1900—1909 $. 385. 
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Werk einbezogen hat; die eigentliche Signatur seiner Dichterexistenz liegt 
darin: „sich selber als den Ausdruck einer in weite Vergangenheit zurück- 
führenden Pluralität zu fühlen — neben jener Pluralität in die Breite, jener 
planetarischen Kontemporanität ... — und sich dann das Instrument seiner 
Kunst selbst zu schaffen, indem er von den Eindrücken und Halluzinationen 
ausgeht, die dem Geheimnis des Individuums gehören, und damit das vom 
Überlieferten verbindet, was er erfassen kanns.“ Das Ich bildet die Einheit 
seines Dramas, und es ist empfangen von dem „ungeheuren Gemenge, das er 
selbst im Innern trägt“, um es als dramatische Konfiguration nach außen zu 
projizieren; dabei entsteht aus Kontrasten die Integration; denn das Kontra- 
stierende ist unerläßlich, um das Vielschichtige auseinanderzulegen, das Viel- 
stimmige vernehmbar, Dunkelheiten der Seele sichtbar werden zu lassen, 
„Leben das lichtlos geworden ist durch sein Gedränge, erstickt durch seine 
Fülle3”.“ Aus namenlosen Möglichkeiten formt sich das Ich, und diese Form 
ist nicht starr, sondern beweglich, ein unablässiges Sondern und Vereinigen, 
und auch die dichterischen Gestalten gleichen darin lebenden Wesen: „in wel- 
chem Punkt du sie triffst, nicht fest, sondern spielend über unendlicher 
Tiefe3®.“ „Was lehrte uns, den Namen Seele geben dem Beieinandersein von 
tausend Leben?“3® _ lautet bereits die Frage des 16jährigen Dichters von 
„Gestern“, und sie findet ihr fernes Echo in dem aufstöhnenden Sigismund: 
„Wer ist das: ich? Wo hat’s ein End?“ Bereits in den Aufzeichnungen und 
Entwürfen zu „Das Leben ein Traum“ äußert er: „Ich habe immer Mühe, 
mich abzugrenzen, um mich nicht zu verlieren“*!. Er glaubt an eine Art „Disso- 
lution seiner Person?“ und schwankt zwischen Angst, Verkleinerung und dem 
Zustand der Megalomanie. In jedem begegnen sich so viele, „in jedem von 
uns leben mehr Wesen, als die wir uns eingestehen wollen“#3, heißt es be- 
kenntnishaft in der Shakespeare-Rede, und in erhöhten Augenblicken kann 
sich das Antlitz des Menschen verwandeln, er gewinnt ein „Gesicht, das er 
vorher nie hatte, ein zweites wie von innen entstandenes Gesicht, in dem 
sich männliche und weibliche Züge mischen ...44*. Aus einer Figur tritt eine 
andere heraus und läßt das „ungeheure Gemenge“ ahnen, „daß durch die 
Maske des Ich zur Person wird“#5. Darum die unwiderstehliche Neigung zur 
Musik, die unendlich liebevoll Getrenntes vereinigt, behutsam aufspürt, was 
hinter den Figuren ist; im „Rosenkavalier“ sind ihr Ochs und sein Fauns- 


36 aus dem „Dritten Wiener Brief“ an die amerikanische Zeitschrift „The Dial“, 1922, 
freundlich mitgeteilt von Herbert Steiner. 


37 Prosa II, 112. 38 Corona VII, 591. 3% Gedichte u. Lyr. Dramen, S. 155. 
4 H.v. Hofmannsthal, Ges. Werke, Berlin, 1934, Bd.3 Teil 1 S.85. 

4 Dramen III, 428. 42 bid. 436, auch Corona IX, 98. 

43 Prosa II, 154. 4 ibid. S. 169. 


45 Ges. W.ed. Steiner, Prosa IV, 1955, S.459; dazu auch die geistvolle wie tief- 
gründige Konversation der Schauspieler in „Das Theater des Neuen“: „... wenn 
man schließlich das Schicksal hat, nur man selbst zu sein, indem man immer ein 
anderer wird ... wenn man sozusagen nur durch neue Situationen und Begeben- 
heiten erfährt, ob man eigentlich eng oder weit, energisch oder energielos, ein 
Mörder oder ein Träumer ist ... Ich weiß nicht, ob einer von Ihnen sich so ganz 
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gesicht und das Knabengesicht des Rofrano „nur wechselweise vorgebundene 
Masken, aus denen das gleiche Auge blickt“@. In entsprechender Weise durch- 
dringen und berühren sich die verschiedenen "Lebensalter (Pluralität des 
Nacheinander wie diejenige in die Breite); so enthüllt sich, wie das Künftige 
aus Früherem werden wird, wie bei Andreas und dem Joseph der „Legende“, 
oder aber dem Gealterten bleibt die Jugend unverlierbar gegenwärtig; so 
treten auch aus Elektra verschiedene Lebensstadien hervor, sie verjüngt sich 
mit Chrysothemis und altert mit Klytämnestra, gegenüber Orest spielen sie 
eigentümlich durcheinander. Dieses Vermögen, vielgesichtig zu sein, was sich 
in der Begegnung mit dem Gegenüber entbindet, immer zugleich am andern 
teil haben läßt und in der Form des Halbbewußtseins sie umwittert, umgibt 
wie ein feiner Nebel die Figur und verweist auf das gemeinsame Element, 
aus dem sie alle empfangen. 

Diese Konzeption des Dramas, das Gemenge von Gestalten, die durch die 
Maske des Ich zur Person werden, erschließt die durchgreifenden Verwand- 
lungen, welche die Vorlagen jeweils unter der Hand Hofmannsthal erfahren 
müssen, Sophokles und Euripides ebenso wie Calderön und Otway. Anläßlich 
des „Turm“ deutet Rudolf Alexander Schröder auf das Entscheidende, indem 
er bemerkt: „scheint es nicht, wenn wir noch einmal von dem neuen auf das 
alte Stück zurückblicken, als habe hier ein Rembrandt sich eines raffaelischen 
und lionardesken Vorwurfs bemächtigt? ... von der ohne weiteres ablesbaren 
Bezogenheit aller Formen aufeinander wird nichts geblieben sein, nichts auch 
von der ... Gelassenheit, die eine klassische Welt unerschütterlichen Gleich- 
muts und Gleichgewichts gleichsam über unsern Häuptern schwebend erhält. 
Undeutlich werden die Figuren sein, ihr Umriß schwimmend in einem Auf 
und Ab halberleuchteter Dunkelheiten und geisternder Lichter“#7. Jede ent- 
schiedene Gegensätzlichkeit, ebenso das dialektisch Gewaltsame, wird einer 
Kontrapunktik geopfert, die den immerfort sich selbst durchdringenden Ge- 
gensatz alles Geschehens und aller Gestalten umgreift; immer wieder ver- 
mittelt Hofmannsthal den Überblick des greisen königlichen Gärtners aus 
dem „Kleinen Welttheater“: „Hier und Dort sind gleich / So völlig, wie zwei 
Pfirsichblüten sind ...“4, Alles Sich-Ausschließende bleibt ihm fremd, „jede 
Trennung ist schon Allegorie“#. Für seine Dichtung gilt, am sinnfälligsten 
für die dramatische, was Rudolf Borchardt am Dichter erkennt: die „Be- 
zogenheiten“ deuten sich für ihn so, „als ob immer erst sein Gegensatz mit 
seiner Art summiert, das Ganze ausmachte, das er im Grunde sei ...; denn 


im klaren ist, wo er anfängt und wo er aufhört ... ich bin es nicht ...“ Lustspiele 
IV, 1956, 5.423; zugleich ein gewichtiges Zeugnis dafür, daß bei Hofmannsthal 
die Komödie eine „Allotropie“ seiner Tragödie ist: „Derselbe Stoff erscheint zwei- 
mal im Reich der Dinge, in ganz verschiedener Kristallisationsform, ganz uner- 
wartetem Gepräge.“ Prosa II, 43ff. 

4% Prosa III, 45. 

* R. A. Schröder: H. v. Hofmannsthal „Der Turm“ in Ges. W. 1952 Bd. II (S. 852—60) 
S.856f.; den Vergleich mit Rembrandt zieht Hofmannsthal selbst mehrfach an: 
Prosa II, 162, 172; IV, 202. 

48 Ged. und Lyr. Dramen S. 301. . 4° Corona VI, 63. 
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allen diesen Gegensatz zu sich trug er potentiell in sich... .“50, Darauf gründet 
auch wesentlich das Wahlverwandte, was Hofmannsthal mit Goethe verband; 
auch dessen Gegensätze sind nie dialektisch, einer Situation oder Idee wegen 
aufgeworfen, vielmehr in ihm selbst vereinigt; darum durfte Rudolf Kassner 
befugt folgern: „Die Gegensätze in Goethes Menschen (Faust-Mephisto, Tas- 
so-Antonio und so fort) sind weniger dämonischer als menschlich imaginati- 


ver, nicht so sehr mythischer wie im höchsten Sinn kritischer Herkunfts1.“ 


Dieses Vielgesichtige in einem, die sich ergänzenden Gegensätze, darin be- 
zeugt sich für Hofmannsthal das zeitlos Verbindende über alle Veränderun- 
gen hinweg. Aus jedem erhebt sich die Forderung des Anders-Seins und diese 
gründet auf innerer Entsprechung, quälendes oder bezauberndes Beharren 
und Hingeben, Kristallisieren und Sich-Auflösen in anderem Dasein, ein 
unablässiges Widerspiel gegeneinander gerichteter und aufeinander ange- 


_ wiesener Kräfte. Der Dichter im „Kleinen Welttheater“ ist die Totalität, 


welche die Figuren aus sich entläßt und deren Andrang er beständig spürt, 
deren Widerschein er in Worten sammelt, die von „Licht und Wasser trie- 
fen“52. In „Der Dichter und diese Zeit“ ist er, der Unerkannte, überall gegen- 
wärtig, „Zuseher, nein der versteckte Genosse, der lautlose Bruder aller 
Dinge“53, er ist „der Ort, an dem die Kräfte einander auszugleichen ver- 
langen“5. Im „Vorspiel für ein Puppentheater“ gesteht der Dichter: „es ist 
als trüg ich ein Bergwerk in mir, in dessen tiefen, dunklen Schächten sich 
tausend Leben rühren: alle Besonderheiten und Geheimnisse meines Blutes 
rinnen zusammen zu Gestalten und Figuren: die Urahnin schlägt in mir die 
Augen auf... wilde Männer schießen kriegerische Blicke durch mich hin wie 
Kometen ihre Blitze. Von ganz vergessenen Leuten regt sich ein Bewußtsein 
und ein zorniger Wille... und Liebende teilen sich im Schatten meines 
Herzens ihr Herz wie eine Frucht, und ich fühle den doppelten Schmerz und 
die doppelte Lust von Mann und Weib“55. Zusammenfassend heißt es in 
„Sebastian Melmoth“: „Es ist alles im Menschen drin. Er ist voll der Gifte, 
die gegeneinander wüten ... Man kann kein Ding ausschließen ... Es gibt, 
vom Standpunkte des Lebens betrachtet, kein Ding, das dazu gehört. Es ist 
überall alles. Alles ist im Reigen.“ ® 

Der Einstieg in das „Höhlenkönigreich Ich“ führt in jene Tiefen, wo 
außerdem das Ich zum Nicht-mehr-Ich sich öffnet, die Grenzen zwischen dem 
Einzelnen und dem Kollektiven sich nicht mehr bestimmen lassen, dämonische 
Mächte walten, die sich dem Zugriff der Vernunft und des Bewußtseins ent- 
ziehen, überpersönliche mythische Kräfte, so daß ein unablässiger Ausgleich 
zwischen dem Individuellen und Allgemeinen hergestellt werden muß. Die 
Wurzeln der besessenen Elektra reichen in das Über- und Unpersönliche; sie 


50 H. A. Fiechtner: H.v. Hofmannsthal. Die Gestalt des Dichters im Spiegel der 
Freunde, Wien 1949, S. 76. 

51 R. Kassner: Die Größe und das Glück Goethes in: Umgang der Jahre, Erlenbach- 
Zürich 1949, $. 124. 

52 Ged. u. Lyr. Dramen, S. 300. 53 Prosa II, 264f. 

54 jbid. S. 286. 55 Dramen II, 496. 56 Prosa II, 137. 
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ist an die Mutter gekettet, wie sie die Schwester bindet, den Vater evoziert. 
Die schlaflose Seele des Odipus („Odipus und die Sphinx“) haust mit den 
Vätern: „Der Strom des Bluts, / das war die schwere dunkle Flut, in der 
die Seele taucht und findet keinen Grund. / Das war in mir. Nein, das war 
ich!“ Das impersonale „es“ waltet unergründlich grenzenlos: „Durch mein 
Wesen hindurch bahnt sichs den Weg / wie durch fließendes Wasser“5?. Und 
auch der schwärmerische Korybant Florindo gerät verzückt auf seine Art an 
die Grenze, wo ihn die namenlose Macht überwältigt5®. Es ist aufschlußreich, 
daß dieses Überpersönliche überall gegenwärtig, in den Griechendramen wie 
in den Umdichtungen nach Calderön, von „Das Leben ein Traum“, über die 
„Semiramis“-Entwürfe bis zum Turm“, im „Großen Welttheater“, aber auch 
im „Jedermann“. Eine Aufzeichnung besagt: „Suchen eines Gesetzes oder 
einer Bahn über dem Persönlichen und außerhalb des Persönlichen.“ Als 
Endergebnis des freiesten Geistes feiert er, wiederum am Beispiel Goethes, 
das Sich-Entsprechen von Persönlichem und Überpersönlichem®. Dieser Durch- 
blick bewog auch Hofmannsthal, den Weg „zu den Müttern“ anzutreten und 
unwillkürlich geriet er auf die Spuren von Bachofen, Nietzsche, Erwin Rohde; 
er gelangt mit ihnen in uralte Gründe, zur Nacht- und Innenseite der Seele, 
orphischen Mysterien, dionysischen Kulten; auch jenem Hölderlin fühlte er 
sich verbunden, der über seine Sophokles-Übertragung bemüht gewesen war, 
das Orientalische, das die griechische Kunst verleugnet, stärker hervorzu- 
heben®®. (In „Odipus und die Sphinx“ zuckt der Reflex hölderlinscher Sprache 
auf, ein „Patmos“-Nachglanz, freilich zeigen sich im Verfließen auch tief- 
greifende Unterschiede®!). An Friedrich Creuzer hat Hofmannsthal diese Züge 
ebenfalls hervorgehoben, während er sie bei Görres unbeachtet gelassen 
hatte®2, Von anderer Richtung her mußten ihm für das Problem von Einheit 
und Grenzen des Ich die Forschungen von Breuer und Freud, Ribot und Mor- 
ton Prince hochwillkommen sein; die Griechendramen bezeugen das instän- 
digeBemühen, „auf dem Wege der Psychologie in die Mythen einzudringen“®, 

Loris-Hofmannsthal war mit dem Über-Ich tief vertraut, ja seine Dichtung 
ist daraus hervorgegangen; es war ihm ein gnadenhaftes Kommunizieren mit 
allem vergönnt, eine auszeichnende Allgegenwärtigkeit; allein unbestechlich 
erkannte er in dieser Gunst die lauernde Gefahr; er entsagte dem schicksal- 
losen Geisterkönigtum, verzichtete auf die Geborgenheit in schützender Kugel, 
in deren unsichtbarem Stoff alle Disharmonien aufgehoben, die ihn aber 
auch von allen unmittelbaren Begegnungen abgeschlossen hatte. Die furchtbar 
andringenden Lebensmächte, das bedingungslose Sich-Aussetzen und Sich- 
Verknüpfen, der mühselige Übergang, nach außen nur durch Schmerz und 
Dumpfheit fühlbare Prozeß der inneren Umwandlung, ließ ihn alle Span- 
nungen und Widerstände erleiden, oder „wie es das Drama erfordert, 


57 Dramen II, 300/301; 291. 58 Lustspiele I ed. Steiner 1947, S. 114, 146 u.a. 
50 Prosa III, 354; 364. ° Hölderlin an Wilmans, 28. Sept. 1803. 
#1 vgl. Dramen II, 289 u.a. 2 dazu Prosa IV, 1955, 368f., 374. 


6 = at Begegnung mit Hofmannsthal „Die Neue Rundschau“ a.a.O., 
356 
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die Verdichtung einer ganzen Existenz in einem finalen Konflikt“s%4, was 
einen ebenso gewaltigen wie gewaltsamen Anspruch an ihn stellen mußte. 
Schonungslos erfuhr er den Kampf widerstrebender Kräfte, Sehnsucht, Haß, 
Demütigung ergaben sich als Einstellungen, um die Lage des Ich im univer- 
salen Koordinatensystem zu bestimmen, wozu die Mitfiguren unentbehrlich. 
Unwillkürlich verdichtete sich das zu dramatischer Konfiguration; in ihr 
gerann das Fließende und Ungeschiedene, verengten sich die Mächte in 
Figuren, leidenschafts- und spannungsgeladen in einer gleichsam luftarmen 
Atmosphäre; ein gepreßtes und ausfahrendes Nebeneinander und Gegenein- 
ander, ein wechselseitiges Sich-Auflösen - und wieder Kristallisieren. „Indem 
sie... den Weg kreuzen, wirken sie aufeinander ein, nicht durch einzelnes, 
nicht dialektisch, auch nicht einmal durch die Charaktere, wie bei Shakespeare, 
sondern durch ihre ganze Masse, wie Gestirne ... wechselweis sind sie für- 
einander etwas, das über Menschenmaß hinausgeht“. Darum aber läßt sich 
auch aus solcher Konfiguration keine Figur herauslösen, sowenig wie aus 
einem Sternbild; keine Gestalt kann für sich bestehen, da sie entscheidend 
aus dem Miteinander hervorgeht, sich unerläßlich in den wechselnden Re- 
tlexen, die sie empfängt, erst zu erkennen zu geben vermag, wie sie 
selbst wieder ein Licht auf die übrigen wirft; immer lebt sie ebenso aus dem 
Ganzen, wie sie dieses belebt, so daß sich ein völliges Eigendasein gar nicht 
vorstellen läßt. Darin entscheidet sich für Hofmannsthal der Rang einer 
dramatischen Dichtung, und daraus erklärt sich seine Kritik an den Dramen 
Gerhart Hauptmanns: „Die Figuren stehen plump nebeneinander und ihre 
Wirkungen aufeinander sind die trıvialen: es sind sozusagen allgemeine Er- 
lebnisse, die sie aneinander haben, nicht spezifizierte®.“ (Ein Vergleich mit 
den späteren hauptmannschen Griechendramen bestätigt nachdrücklich dieses 
Urteil.) Die Gegensätze vermögen deshalb auch die Einheit nicht anzutasten, 
diese Sicht stellt sich gar nicht ein, da das Ergänzende sichtbar, die Entzwei- 
ung wieder eine Vereinigung ist, das lebendig Ganze beständig präsent, weil 
alles aufeinander bezogen bleibt. Diese Einheit aus Kontrasten zeigen nicht 
nur „die heroische Elektra und die nur weibliche Chrysothemis, oder der 
starke Pierre und der schwache Jaffier“®”, sondern ebenso Odipus und Kreon, 
Antiope und Jokaste, Semiramis und Ninyas („Die beiden Götter“), Florindo 
und der Kapitän („Cristinas Heimreise“), Ariadne und Zerbinetta („Ariadne 
auf Naxos“); sie bleibt als Struktur verbindlich über die Gattungsgrenzen hin- 
weg für Andreas und Sacramozo, Maria und Mariquita („Andreas oder die 
Vereinigten“), die Kaiserin und die Färbersfrau („Die Frau ohne Schatten“), 
Arabella und Lucile („Lucidor“). So vielfältig diese jeweiligen Partner in 


% Briefe 1900—1909, S. 68f. N 

65 Corona X, 797;dazu die wichtige Ad me ipsum-Aufzeichnung: „Das Gefühl kon- 
zentrischer Verantwortungen. Das Gleichnisweise in alledem. Ein Spiel — das Auf- 
tauchen einer neuen Figur, die dadurch entstehende Konstellation könnte alles ver- 


ändern ... Die Unmöglichkeit sich aus diesem planetarischen Spiel herauszu- 
ziehen.“ Die Neue Rundschau a. a. O., S. 377. 
6 Corona X, 407. 67 Ad me ipsum a. a. O., 5. 373. 


12 GRM 40/2 


178 Gerhart Baumann 


dem Figurenreigen erscheinen, so unverwechselbar sie sich darbieten, so un- 
trennbar sind sie aufeinander bezogen; freilich verleugnen auch die Gestalten 
Goethes oder Kleists ihre Verwandtschaft keineswegs, aber diesen Grad von 
Innigkeit erreicht vielleicht nur noch Racine auf seine Weise. Unschwer er- 
kennt man hinter den wechselnden Masken bei Hofmannsthal die Einheit; oft 
ist eine Figur die leidenschaftliche oder sublime Wiedergeburt einer früheren 
oder sie befindet sich in einem geschwisterlichen Verhältnis; stets aber bedür- 
fen sie des Gegenübers, das erst ihre Fähigkeiten und ihre Funktion aus dem 
Potentiellen zum Aktuellen erweckt, und allen ist ein Augenblick vergönnt, 
in dem sie über das eigene Schicksal und über das Schicksal ihrer Mitfiguren 
entscheiden. So geht das Drama aus der Konfiguration und dem „Mysterium 
der Kontemporaneität“6® hervor, und in der „Tasso“-Deutung hat Hofmanns- 
thal zugleich die eigene Intention umrissen. Das Geschehen ist dann nichts 
anderes, als die aus der Konfiguration sich ergebenden notwendigen Lebens- 
äußerungen der Figuren. Es entpflichtet den Dichter weitgehend von dialek- 
tischen Wechselreden, welche nur allzu leicht die Gestalten verzerren. Allein 
durch die Handlungsführung, die Kunst der Reflexe, Verstricken der Motive, 
Ähnlichkeiten der Figuren, Analogien der Situation kann er fühlen lassen, 
„wie zusammengesetzt das scheinbar Einfache, wie nahe beisammen das weit 
Auseinanderliegende ist. Er kann zeigen, wie aus einer Frau eine Göttin wird, 
wie aus einem Lebendigen ein Totes heraustritt... Er kann das Verschwie- 
gene anklingen, das Ferne plötzlich dasein lassen. Er kann seine Gestalten 
über sich selbst ins Riesige hinauswachsen lassen .. .6“ In diesem Ganzen 
wirkt Gewicht gegen Gewicht, ist Treibendes und Hemmendes unlösbar ver- 
zahnt, sucht eines das andere und ist um dessen willen wirksam. Unwillkürlich 
wird man dabei an „Kunstmittel des Musikers“ gemahnt, und seinen Balzac 
läßt Hofmannsthal aufschlußreich bemerken, „daß die Charaktere im Drama 
nichts anderes sind als kontrapunktische Notwendigkeiten.“7® Nicht aus 
schlagenden Gegensätzen, spannungserfüllten, sprengenden Kontrasten geht 
das unzerlegbare Ganze hervor, sondern aus dem Führen gleichwertiger 
Stimmen, die unabhängig sich entfalten, zugleich jedoch miteinander ver- 
bunden bleiben und das Entlegene vereinigen. 

Das Terzett der Frauenstimmen in der „Elektra“ läßt die schmerzliche Kon- 
stellation im Innern des Dichters vernehmbar werden. Elektra allein aber 
vereinigt darüber hinaus schon alle Stimmen in sich. Die Einheit aus Gegen- 
sätzen spiegelt sich in den Gegensätzen der Einen: „Sie ist der Vater, sie ist die 
Mutter, sie ist das ganze Haus, — und sie findet sich nicht... Gebärende ohne 
Geburt, Nichtjungfrau ohne Brautnacht, Prophetin ohne Prophezeihung”!“ _ 
so sammeln sich in ihr die sich selbst durchdringenden Gegensätze. Nur die 
Möglichkeit des Orest birgt sie nicht: die Forderung der Gegenwart schwei- 
gend zu erfüllen, sich der Tat hinzugeben und damit sich dem Leben und der 
Welt zu verknüpfen. Diesem schließt sich alles auf, und damit öffnet sich 
durch ihn ein Spalt in dem finsteren Höhlenreich; deutlich ist er von den 


#8 Corona X, 797.  % Prosa IV, 459, "0 Prosa II, 44. 71 Prosa III, 354. 
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Mitfiguren geschieden, als einziger ist er nicht erfüllt von einem Nietzsche- 
nahen Pathos. In Hinsicht auf die strenge Struktur konnte Hofmannsthal 
somit der Kritik beipflichten, „Elektra“ wäre „ein schöneres Stück und ein 
reineres Kunstwerk, wenn der Orest nicht vorkäme“?2. Dennoch sträubte er 
sich, ihn auszusparen; er brachte etwas Lösendes in dieses Drama, dessen 
düstere Wucht und Verkrampfung den Dichter so quälend angefallen hatte, 
daß er eingestand: „Mir wäre das Stück selbst in seiner fast krampfhaften 
Eingeschlossenheit, seiner gräßlichen Lichtlosigkeit ganz unerträglich, wenn 
ich nicht daneben immer als untrennbaren zweiten Teil den „Orest in Delphi“ 
im Geist sehen würde, eine mir sehr liebe Konzeption, die auf einem ziemlich 
apokryphen Ausgang des Mythos beruht und von keinem antiken Tragiker 
vorgearbeitet ist?3.“ Das Gesetz des sich selbst durchdringenden Gegensatzes 
zeigt sich somit im Ganzen wie im Einzelnen; es fordert zum Traum die Tat, 
zur Treue die Hingabe, zum Verharren das Vergessen (bei Orest aus Gewis- 
senhaftigkeit, nicht aus Gewissenlosigkeit wie bei Klytämnestra). Elektra 
verliert sich „weil sie eben ganz und gar Elektra zu sein sich weihte“; Orest 
gelangt zu sich, indem er sich aufgibt in der Tat; er erfüllt die „geheimnis- 
vollste Funktion“: schrankenlos in sich „das Auseinanderliegende zu ver- 
binden“74, während Elektra sich abquält, es gesondert zu bewahren, aus allem 
nur die Treue zu destillieren. In mannigfacher Beziehung ist sie die Gegen- 
figur zu Maria-Mariquita („Andreas oder die Vereinigten“). Dort versöhnen 
sich zwei Hälften in wechselseitigem Anerkennen und heben die Trennung 
' auf, integrieren, was disintegriert gewesen; Elektra hingegen verkörpert das 
„Prinzip der Trennung“, sie verleugnet und unterdrückt das Integrierende, 
isoliert und isolierend verfällt sie der Selbstauflösung. Das Organisations- 
prinzip der Einheit bleibt jedoch unangetastet, ob es sich in der Wiederge- 
burt oder im Tode erfüllt. 

Von diesem Gefühl der Einheit sind die Dramen Hofmannsthals ebenso 
getragen wie seine Opernstoffe, deren Absicht er einmal darlegt: „das Eigent- 
liche nicht aus einem Bruch”5, sondern aus dem rein gefühlten tieferen 
Zustand der Dinge hervorgehen lassen - auf Reinheit kommt es ja überall 
an — auch das Tragische in den Dingen kann dies Drama, wie ich es inten- 
diere, ohne Bruch zur Erscheinung bringen.“7® Aus diesem Grunde war er 
auch dem dialektisch angelegten Drama abgeneigt, das problematische Hin- 
und Herschleppen unauflöslicher Prozesse ist ihm ebenso zuwider wie das 
gewaltsame zielsüchtige Drängen: „Es wird nicht etwas auf einer dritten 
Stufe, nach Satz und Gegensatz erreicht - sondern es tritt etwas heraus, es 
enthüllt sich etwas.“7” Eine Briefäußerung führt dieses Thema fort: „Mei- 


72 Briefe 1900—1909, S. 170. 73 ibid.S. 74; dazu Corona VI, 571. 

%4 Prosa II, 411; für diese ganzen Zusammenhänge aufschließend: R. Alewyn: An- 
dreas und die „wunderbare Freundin“ in: Über Hofmannsthal, Göttingen, 1958, 
(S. 247—61), S.258ff. u. a. fh 

75 Walther Brecht: Gespräch über die „Ägyptische Helena“ in: Fiectner a.a.O., 
(S. 339—42), S. 339; doch so zu lesen anstatt „Brauch“. 

76 ibid. dazu auch das bekenntnishafte Goethezitat: Corona IV, 592. 


77 jbid. S. 340. 
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nen Figuren stößt nichts zu, als daß sie sich ihrem Tode entgegen enthüllen?®.“ 
Es vollzieht sich etwas, was nicht aufzuhalten, nichts überraschend Neues, 
vielmehr wird nur das unabänderliche Verhältnis, das von jeher bestanden 
hatte, zunehmend schärfer sichtbar. Unter Verzicht auf alles zweckhaft Aus- 
gerichtete, auf die Dialektik, welche „das Ich aus der Existenz drängt“”®, ist 
das in der „Elektra“ völlig gelungen. Jeder Dualismus ist vermieden, die 
Einheit gewahrt; darin liegt etwas Außerordentliches, Seltenes; denn wer 
in dieser Weise beständig das Ganze, selbst in den Gegensätzen, im Blick be- 
hält, dem bietet sich schon der einfachste dramatische Vorgang als ein Zwei- 
faches, ja Vielfaches dar „in der tausendfältigen Bedingtheit des Zeitver- 
laufs und der bedingungslosen Ewigkeit des Augenblicks“, der läßt sich zu 
keiner drastischen Entscheidung vergewaltigen und gelangt nur schwer zu 
einem unzweifelhaften Ende. „Hofmannsthal ... konnte, ja durfte seinem 
eigensten dichterischen Wesen nach (das wie jede auszeichnende Eigentüm- 
lichkeit Stärke und Schwäche in sich schloß, seine Zuhörer bisweilen nicht 
weiterbringen als eben bis auf jenen Punkt, in dem die ausgesprochene Ent- 
scheidung schon deshalb ein Zweideutiges oder Vieldeutiges enthält, weil 
sie auf allen Seiten dem Gesetz der Wandlung ... preisgegeben blieb®®.“ 
Das Vorspielhafte von „Odipus und die Sphinx“ belegt das ebenso deutlich 
wie das Ungelöste des „Cristina“-Schlusses oder die beiden Fassungen des 
„Lurm“. (Wiederum liegt es nahe, auf Goethe hinzuweisen: das Ende des 
„Götz“ ist weniger ein Schluß als ein Ausblick unermeßlichen Anspruchs, 
„Egmont“ rückt daneben, von dem eigentümlichen „Tasso“-Ende, der un- 
vollendeten „Natürlichen Tochter“ nicht zu reden.) Nicht nur in dieser Ver- 
mächtnisdichtung handelt es sich darum, „daß ein vorderes, Greifbares da sei, 
eine Action faßlicher, concreter Art - und zugleich, daß hinter dieser sich 
ein Höheres, Geistiges, Allgemeines, schwer Sagbares, gleichermaßen von 
Schritt zu Schritt enthülle und beglaubige - auch dieses gestaltet, nicht 
rational wahrnehmbar, aber mit der Phantasie“81. Bereits die „Szenischen 
Vorschriften zu ‚Elektra‘“ bezeugen die Anstrengung, dem Sinnfälligen 
Theatralischen ebenso gerecht zu werden wie dem Traumhaften, Subli- 
men. Aus umfassender Ganzheit gewahrt Hofmannsthal in der Schuld 
immer auch das Schuldlose, im Schuldlosen das Verschuldete, im Beginn das 
Ende; dies erlaubt ihm auch, getrennte, ja weit auseinanderliegende Zeit- 
und Lebensräume wechselseitig ineinanderzuspiegeln: sechzehntes Jahrhun- 
dert und österreichischen Vormärz im „Geretteten Venedig“, ein Polen „mehr 
der Sage als der Geschichte“ und seine eigene Gegenwart im „Turm“; „ein 
allgemein Altertümliches, Menschliches und Orientalisches vom Westen aus“ 
darzustellen, versucht die „Elektra“ wie später die „Ägyptische Helena“, 
außerdem überblendet sie Prä- und Spätgriechisches. Das Drama der Kon- 


% Jahrbuch d. fr. dt. Hochstifts 1930, S. 342. 
7% Prosa IV, 458. 


0 S: le In memoriam H. v. Hofmannsthal: Ges. Werke Bd. II, (S. 801—24), 
.819. 


° H. v. Hofmannsthal — C. J. Burckhardt: Briefwechsel, 1956, S. 139. 
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figuration, das unablässige Sich-Erhöhen und -Herausfordern, das „Magische 
der Zusammenstellungen“8, versagt sich allem Vereinfachen wie allem Ein- 
seitigen, es präsentiert stets das Ganze, bedingt dann freilich auch die zu- 
weilen schwer erkennbare und unklare Peripetie, was Rudolf Kassner in der 
Sprache der Stierfechter charakterisiert hat: „Hofmannsthal war ein außer- 
‚ordentlicher Banderillero und kein guter Toreador®.“ 

Der Dichter der „Elektra“ fühlte sich zu keiner andern Zeit so unerbittlich 
dem Andrang dämonischer Gewalten, den Übermächten in sich selbst, er- 
barmungsloser ausgesetzt. Das glorreich aber gefährlich Abgeschlossene, im 
„Ich als Universum“ zu leben, war ihm schmerzlich bewußt geworden, ohne 
daß aber sich ihm die Welt schon geöffnet hätte. Hatte er bisher das Leben 
weder aus der Liebe, noch aus dem Nachdenken, sondern „vielleicht am 
Traum®#“ begriffen, so begann er nun entschlossen, das Bleibende zu suchen, 
um sein Schicksal zu ringen, die Wege der Tat, der Treue, des Opfers zu 
erkunden und einzuschlagen. „Elektra“ ist das gewaltigste wie gewaltsamste 
Zeugnis dieses Aufbruchs. Noch hausten Traum und Tat ungeschieden in 
seiner Seele, ging es darum, sich im Handeln zu entbinden, das Verwirrende 
zu klären, das Bindungslose zu verknüpfen. Daher das unsäglich Angespannte, 
Übersteigerte und Insistierende, „das Gemenge aus Nacht und Licht, schwarz 
und hell“, dem Zwielichtigen und Dämmernden Konturen abzugewinnen, 
die Figuren abzugrenzen. Sie stehen vor dem „Tor eines Pandämoniums“, 
„es gleicht jenem äußersten grauenvollen Letzten eines Traumes, welches so 
stark ist, daß der Traum eben aufhört und wir erwachen®®“ und es ist in sie 
hineingenommen, wie es aus ihnen hervorgeht, die Traumbühne ist ebenso 
geoffenbarte Figur wie diese verborgener Schauplatz der Übermächte. Wie 
mit Elektrizität geladen bewegen sich die Gestalten, „die sich hassen, sich 
voreinander fürchten und gleichsam mit dem Gesicht in einer fahlen Wirk- 
lichkeit, mit dem Rücken in einem Traum stehen“?, in einem zweideutigen 
Licht, „welches auf die Wirklichkeit den Reflex des Traumes, auf den Traum 
ein Etwas von Wirklichkeit wirft.“ Die bindenden Gewalten, das Gesetz 
außerhalb und über dem Persönlichen boten die antiken Vorwürfe beispiel- 
haft, hingegen stellten sie keine Frage nach dem Ich: was dort göttlicher Auf- 
trag, dionysische Ekstase, heiliger Wahn, gelangt in den Gestalten selbst zum 
Austrag, wobei diese das Überpersönliche nicht verleugnen, und auch hier 
geistern Reflexe von einem Bereich in den andern. Die „abgrundtiefen 
Widersprüche“, über denen das Dasein errichtet, sind unter unsäglicher An- 
strengung dem Grenzenlosen abgerungen, Gestalt geworden, in Elektr» 
ebenso gegenwärtig wie in der Konfiguration: Beharren und Vergessen, Er- 
kennen und Tun, Bewußtsein und Handeln, ausschweifende, vorwegneh- 


82 Ges. Werke, Erzählungen, S. 264; dazu auch B I, 99. h 

8 Rudolf Kassner: Erinnerung an Hofmannsthal: Das physiognomische Weltbild 
München, 1930, (S. 247—61), S. 258. 

8 Corona X, 434. 

85 Briefwechsel Hofmannsthal-R.-Strauß, 1952, S.16 (an Strauß, 27. VI. 1906. 

8 Dritter Wiener Brief a.a.O. 87 jbid. 
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mende Phantasie und Gegenwart, das das Motiv der Treue zum Äußersten 
entwickelt. Dasjenige, was in den Figuren vorgeht, entlädt sich nicht weniger 
heftig als das, was zwischen ihnen geschieht, beides spiegelt sich wechselseitig; 
was aber der „Elektra“ das unheimlich Starre verleiht, liegt darin, daß aus 
diesen Begegnungen nichts zurückwirkt auf die inneren Vorgänge, daß keine 
Verwandlungen daraus hervorgehen; bereits in „Odipus und die Sphinx“ 
iritt etwas Lösendes ein, was sich unverkennbar in der Sprache nieder- 
schlägt; in der „Cristina“ vermag sich das Selbstbefreite dann auszusprechen, 
um im „Rosenkavalier“ den vollkommenen, weltläufigen Komödienton zu 
erreichen. Welches beglückende Sich-Finden bezeichnet diese Wendung zu den 
Komödien. „Silvia im Stern“, „Cristinas Heimreise“, „Der Rosenkavalier“, 
„Der Schwierige“; aus der unbedingten Einsamkeit des Individuums führt 
der Weg zum „erreichten Sozialen“. 

Den lichtlos Eingekerkerten aber bleibt die Welt verschlossen, wie sie in 
der Begegnung keine Welt erfahren, sondern nur das Gesonderte; das Mit- 
sich-Versöhnen ist ihnen versagt, schonungslos enthüllt die Konstellation nur 
das Selbstverlorene; es ist die strengste und geschlossenste, welche Hofmanns- 
thal sich je abgenötigt hatte; in der „Elektra“ verdichtete er das düsterste 
Drama des Ich, bannte er das chaotisch Selbstverlorene und -verfremdete in 
der Gestalt, indem er das Geschick in die Figur der Elektra hineingepreßt 
und in der Konfiguration sinnfällig ausgebreitet hatte. So spiegelt sich im 
Einzelnen das Ganze, im Ganzen das Einzelne, ein Heraussehnen und un- 
überwindlich Gefangensein, ergreifende Gebärde des Ausweglosen und Un- 
vereinbaren und nur die Gewalt des Todes sprengt das Gefängnis auf, ver- 
söhnt die Verlorene mit ihrem Ursprung. 


NACHWEISE 


Zum Ganzen: H.H.Schaeder: In memoriam H.v. Hofmannsthal, „Antike“ Bd.V, 
1929 S.221—41; Walter Jens: Hofmannsthal und die Griechen, Tübingen, 1955. 
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DER KONFLIKT ZWISCHEN INDIVIDUUM UND GESELLSCHAFT 
IM AMERIKANISCHEN DRAMA 


I 


Seit dem frühen 19. Jahrhundert erscheint der Konflikt zwischen Individu- 
um und Gesellschaft als Thema des amerikanischen Dramas. In der Gegen- 
wart hat er in dem Schauspiel T'he Crucible von Arthur Miller eine geistes- 
geschichtlich und künstlerisch gleich bedeutsame Gestaltung gefunden. Eine 
Betrachtung seiner dramatischen Behandlung durch die Dichter verschiedener 
Zeitabschnitte vermag uns daher an das Werden wie an das Wesen des 
amerikanischen Dramas heranzuführen und zu seiner Erkenntnis beizutragen. 

Darüber hinaus kommt diesem Thema eine weitere Bedeutung zu. Die 
Gesellschafts- und Gesittungsstruktur der Vereinigten Staaten ist in anderer 
Weise und in stärkerem Grade von einem Gemeinschaftsbewußtsein geprägt 
als die der europäischen Nationen. Denn das amerikanische Staatswesen ruht 
von Anfang seiner Entwicklung an auf demokratischen Grundkonzeptionen, 
welche bestimmend auf das Verhältnis von Individuum und Gesellschaft ein- 
wirken mußten - sei es im Sinne einer Anpassung, sei es in dem einer Ausein- 
andersetzung. — Das amerikanische Drama hat teil an diesem historischen 
Prozeß. Da es jedoch nur langsam und zögernd den Weg zu eigenständiger 
Aussage findet, erschließt sich sein Wesen unserem Verständnis leichter, wenn 
wir es innerhalb der allgemeinen literarischen Entwicklung betrachten. 

Die gesamte amerikanische Literatur legt Zeugnis ab für ein neues Selbst- 
verständnis des Menschen. Ohne die Verbindung mit der europäischen Kul- 
turgemeinschaft aufzugeben, aus der sie hervorging, ist doch ihre Weise, das 
Leben zu schauen und zu deuten, eine eigene. Die Verhältnisse des neuen 
Landes haben die Einwanderer zur Besinnung auf grundsätzliche Möglich- 
keiten menschlicher Existenz gezwungen und zum Aufbau von Staats- und 
Gesellschaftsformen, die der Alten Welt fremd waren. 

Der gewaltige Kontinent, dessen östlichen Küstensaum die englischen Aus- 
wanderer des 17. Jahrhunderts besiedelten und den die folgenden Genera- 
tionen westwärts durchdrangen, war eine Wildnis; seine Natur erschien als 
eine fremde, drohende Macht, seine Bewohner wurden bald zu Feinden. Der 
Kolonist sah sich inmitten einer unenträtselten und ungestalten Welt, die es 
- zu erkennen, zu erobern, zu beherrschen und zu formen galt. Die Wertbegriffe 
und Normen Europas mußten, ohne gänzlich aufgegeben zu werden, ihre 
bindende Kraft verlieren. Sie vermochten wohl den Weg zu eigener Lebens- 
form zu erhellen, konnten aber keine unverrückbaren Ziele mehr setzen. 

Die Situation des Neubeginns erweckte im Amerikaner ein Seinsbewußt- 
sein, das ihn zu der Idee des autonomen Menschen hinführte. Schon im neu- 
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englischen Puritanismus hatte unter der Herrschaft jenseitsgerichteter calvi- 
nistischer Glaubensstrenge die Kraft eines humanistischen Rationalismus ge- 
wirkt, welcher trotz des Festhaltens am Prädestinationsdogma die Fähigkeit 
des Menschen zu selbstverantwortlihem Handeln bejahte. Der Amerikaner 
sah sich als vernunftbegabtes Wesen aufgerufen, in Disziplin und planvoller 
Selbstbestimmung ein gottgefälliges Leben zu führen. Die Verhältnisse des 
neuen Kontinentes erweckten mithin ein Gefühl des in der Welt Stehens und 
für die Welt Schaffens, den Drang zu einem diesseitsgerichteten Aktivismus. 
In den Theokratien der kolonialen Frühzeit waren Möglichkeiten zu freiem 
Handeln gegeben, wie sie Europa nicht gekannt hatte. Dort standen jeder Er- 
neuerungsbewegung vorausgesetzte Werte, feste politische und soziale Ge- 
gebenheiten und eingewurzelte Kulturtraditionen entgegen. In Amerika be- 
fand sich der Mensch in einer Situation, die ihn herausforderte, auf sich selbst 
gestellt eine Welt zu errichten. 

Die Autonomie konnte der Amerikaner aber nur in einer Gemeinschaft 
verwirklichen. Der Kolonist der Frühzeit vermochte als Einzelner nichts, 
im Verbande der Genossenschaft vieles. Die kräftige Entfaltung der neueng- 
lischen Siedlungen - trotz großer äußerer Schwierigkeiten — beruht nicht zu- 
letzt auf der Perfektion der Nachbarschaftsverbände. So erscheint in Amerika 
früh die Idee des autonomen Menschen im Verein mit der einer Gemeinschaft. 
Individuum und Gesellschaft werden als polare, sich gegenseitig bedingende 
Kräfte erfahren. 

Durch den Säkularisierungsprozeß des 18. Jahrhunderts setzte sich der 
Glaube an die menschliche Autonomie noch vollkommener durch. Er be- 
herrschte die dem aufklärerischen Unitarismus zuneigenden Kirchen ebenso 
wie das politische Leben und wirkte bestimmend in den Konzeptionen der 
Unabhängigkeitserklärung und der Staatsverfassung mit. Es entsteht der Be- 
griff des „Amerikanismus“, jene Vorstellung des Amerikaners, ihm sei be- 
stimmt, ein neu geartetes, vollkommeneres und darum für die Welt richtung- 
weisendes Menschentum zu verwirklichen. Die Dichtung der Revolutionszeit, 
vor allem die nationale Epik eines Timothy Dwight und eines Joel Barlow, 
macht sich zum Vorkämpfer dieses Amerikanismus, und später durchwirkt er 
als mächtiges Pathos die Lyrik Walt Whitmans. 

Die Entwicklung der Idee vom autonomen Menschen zu der des Ameri- 
kanismus birgt die Gefahr einer Hybris und eines wirklichkeitsfremden 
Lebensoptimismus in sich, da die Lösung des Menschen aus einem transzen- 
denten Seinsverständnis in einen Wertrelativismus zu münden droht. Dort- 
hin führt das 19. Jahrhundert auch tatsächlich mit seiner Ausbildung einer 
anthropozentrischen Weltsicht unter der Herrschaft des naturwissenschaft- 
lichen Denkens. Von hier aus hat unsere Gegenwart mit ihrer Perfektion der 
technischen Lebenslenkung den Versuch unternommen, durch Biologie, Psy- 
chologie und Soziologie den Standort des Menschen zu bestimmen und zu 
sichern und hat damit das Dilemma der Existenz ohne Transzendenz offen- 
bart und zu einem Krisenbewußtsein gesteigert. Gerade das Scheitern des 
Versuches, durch Ausrichtung des Menschen auf die Gesellschaft seine Stel- 
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lung zu festigen - wie es dem Pragmatismus möglich schien — zeigt, daß der 
Bezug zwischen Individuum und Gesellschaft noch immer fragwürdig ge- 
blieben ist. 

Wenn somit erst heute die weitreichenden Konsequenzen jener Idee des 
autonomen Menschen offenbar werden, so beginnt doch schon in der Frühzeit 
der amerikanischen Geistesgeschichte die Auseinandersetzung mit ihrer Pro- 
blematik. Es ist eine bedeutende Leistung der amerikanischen Literatur, das 
neue Selbstverständnis gestaltet, das Wesen des aus der Transzendenz in die 
Immanenz entlassenen Menschen erkannt, die Aufgaben und Gefahren seiner 
Situation ermessen zu haben. Die amerikanische Literatur ist durchwirkt von 
Gegensätzen, welche sie als Polaritäten sieht und so in ihrer lebenbestimmen- 
den Kraft begreift, von Kontrasten, die gehalten werden durch die Spannung 
zwischen Freiheit und Bindung, Individuum und Gemeinschaft, Demokratie 
und Aristokratie, Egalitarismus und Wertbewußtsein, Anarchie und Gesetz. 

Man hat vielfach gemeint, die amerikanische Literatur habe erst in jüngster 
Vergangenheit den Durchbruch zu einem neuen Selbstverständnis vollzogen. 
Van Wyck Brooks sah in seiner richtungweisenden Studie von 1915, Ame- 
rica’s Coming of Age, Whitman als den ersten Gestalter des Neuen Men- 
schen, dessen Werk erst in unserer Zeit fruchtbar werden konnte. Er glaubte, 
die amerikanische Literatur sei bis zum Ausgang des 19. Jahrhunderts in 
einer wirklichkeitsfremden Idealwelt befangen gewesen, welche ihr den Zu- 
gang zu den eigentlichen Existenzfragen verschlossen habe. Brooks’ Schrift 
war ein Aufruf an die Dichter, wesentlicher zu werden und hatte auch ihre 
Wirkung als solcher. Die Gefahr eines „funktionslosen Idealismus“ (unat- 
tached idealism), die er in Emerson, Longfellow und Lowell erkannte, war 
eine echte Gefahr für die amerikanische Literatur, aber - entgegen Brooks’ 
Ansicht - wußten ihr große Dichter von der Frühzeit an zu begegnen. Die 
Neuentdeckung der Werke Melvilles — nicht lange nachdem Brooks’ Americas 
Coming of Age erschienen war — schuf Zugang zu einem Dichter, der schon 
um die Mitte des 19. Jahrhunderts die den Amerikaner prägende Kraft der 
Selbstherrlichkeit erfaßt hatte, der die Bedrohung des autonomen Menschen 
durch das Chaos, den Umschlag seines lebensgläubigen Handelns in Selbst- 
zerstörung schöpferisch gestaltet hatte. 

Die Tatsache, daß schon seit dem 18. Jahrhundert ein neues Bewußtsein 
die amerikanische Literatur durchdringt und ihr Eigenart verleiht, hat als 
erster D. H. Lawrence in seinen von künstlerischer Intuition erhellten Studies 
in Classic American Literature von 1923 erkannt. Die neuere Forschung 
konnte dann im einzelnen nachweisen, wie sehr die Literatur der Vereinigten 
Staaten seit ihren Anfängen durch amerikanische Bedingungen geprägt ist 
und wie stark die herkömmliche Meinung, sie sei bis ins späte 19. Jahrhundert 
hinein imitativ gewesen, der Korrektur bedarf!. Wir erkennen heute, daß 
schon der früheste amerikanische Roman, Brackenridges Modern Chivalry 


1 Vgl. hierzu die Schriften R. E. Spillers über Cooper, sowie sein Werk The Cycle 
of American Literature (New York 1955), ferner die Untersuchungen von Con- 


186 Teut Riese 


das Besondere der amerikanischen Situation paradigmatisch ausspricht, näm- 
lich die Bedrohung der menschlichen Existenz durch barbarische Anarchie, die 
in einem auf Freiheit und Gleichheit gegründeten Gemeinwesen übermächtig 
werden kann. Und wir vermögen die Größe von Coopers Werk zu sehen in 
der Gestaltung eines Kampfes, welcher dem sittlich verantwortungsbewußten 
Menschen auferlegt ist, der mitten in einer egalitären und relativierten Welt 
sein wertgebundenes Menschentum behaupten will2. 


II 


Unter den Dichtungsgattungen hat in Amerika das Drama später als Lyrik 
und Erzählkunst Bedeutung gewonnen. Erst in der jüngsten Vergangenheit 
ist es durch Werke von künstlerischem Eigenwert und von Tiefe des Sinnbe- 
zuges zu einem Hauptträger der Auseinandersetzung mit der Kulturkrise 
geworden. Nirgends tritt die Verlorenheit des der Transzendenz entbundenen 
modernen Menschen zwingender hervor als im Werke Eugene O’Neills, des 
größten amerikanischen Dramatikers. Wie sehr sein Schaffen auf die Grund- 
frage der heutigen Existenz ausgerichtet ist, spricht er deutlich aus, wenn er 
von einem seiner Dramen, The Dynamo, meint, daß hier die Biographie eines 
Geschehens gegeben werde, das die amerikanische Seele, ja die moderne Seele 
überhaupt, bestimme: 

It is really the first play of a trilogy that will dig at the roots of the sickness of 
today as I feel it— the death of an old God and the failure of sience and materialism 
to give any satisfying new one for the surviving primitive religious instinct to find 
a meaning for life in, and to comfort its fears of death with. It seems to me that 
anyone trying to do big work nowadays must have this big subject behind all the 
little subjects of his plays or novels, or he is simply scribbling around on the surface 
of things and has no more status than a parlor entertainer.?. 

Das Grundthema O’Neills kehrt bei anderen bedeutenden Dramatikern des 
heutigen Amerika wieder. Auch Maxwell Anderson, Tennessee Williams und 
Arthur Miller gestalten den autonomen Menschen in seiner Verlassenheit. 

Neben diesen Leistungen der Gegenwart verblaßt alles, was das ameri- 
kanische Drama früher — seit seinen Anfängen im 18. Jahrhundert — her- 
vorgebracht hat. Die Literarhistoriker vermögen hier nicht mehr zu sehen 
als ephemere Produkte von geringem geistesgeschichtlichen Belang und ohne 
künstlerischen Wert. Arthur H. Quinn, der Chronist der amerikanischen 
Dramen- und Theatergeschichte, läßt daher in seiner umfassenden History 
of the American Drama die ästhetisch-kritischen Gesichtspunkte ganz in den 
Hintergrund treten‘. 


stance Rourke (The Roots of American Culture, New York 1942), S. T. Williams 
(The Beginnings of American Poetry, Uppsala 1951) und Richard Chase (The 
American Novel and Its Tradition, New York 1955). 

®” Zu Brackenridge und Cooper vgl. die Schrift des Verfassers dieser Studie, Das 
englische Erbe in der amerikanischen Literatur, Bochum 1958. 

® Angeführt nach Barrett H. Clark, Eugene O’Neill: The Man and His Plays. New 
York 1947, S. 120. 

4 A History of the American Drama from the Beginning to the Civil War, New 
York 1943 und A History of the American Drama from the Civil War to the 
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Unsere Aufgabe soll es sein, zu fragen, ob das frühamerikanische Drama 
nicht doch teilhat an der geistesgeschichtlichen Auseinandersetzung, ob in 
ihm schon etwas von dem neuen Selbstverständnis des Menschen zu spüren 
ist, ob hier Probleme angegangen werden, die noch die Gegenwart beschäf- 
tigen. Wir wollen dabei unsere Aufmerksamkeit auf ein Thema aus der ame- 
rikanischen Geschichte richten, das seit dem frühen 19. Jahrhundert wieder- 
holt von Dramatikern aufgenommen wurde, auf die Hexenverfolgungen im 
kolonialen Neuengland. Die „Witchcraft Delusion“ von Salem in Massachu- 
setts verdient als dramatischer Vorwurf besonderes Interesse, da sich in ihr 
eine kennzeichnend amerikanische Situation beispielhaft darbietet. Die Gefahr 
des Massenwahns, die allerorten hervortreten kann, erscheint hier in einer 
von einem Gruppenbewußtsein beherrschten Gesellschaft als das Ergebnis in- 
stitutionellen Verhaltens und führt bis zur Vernichtung des einzelnen durch 
seine konformistische Umwelt. 

Wie in Europa war auch im Amerika des 17. Jahrhunderts der Glaube an 
die physische Manifestation des Bösen, an die Wirksamkeit des Teufels durch 
menschliche Agenten, weit verbreitet und wurde durch die Sündenlehre der 
Puritaner gestützt. Hexenjagden hatte es schon an manchen Orten gegeben, 
doch der 1692 in Salem Village unweit Boston ausbrechende Paroxismus 
löste größere Erschütterungen aus als jene früheren, weil er das letzte und 
stärkste Aufflammen dieser Form religiösen Massenwahns in Amerika dar- 
stellte. An ihm entzündete sich dann schließlich der Streit über die theologi- 
sche Rechtfertigung des Hexenglaubens, wodurch die Autorität der puri- 
tanischen Orthodoxie erschüttert wurde. 

Die historisch belegten Vorgänge in Salem waren die folgenden: 

Eine im Dorfe auftretende, der ärztlichen Kunst jedoch unerklärliche Er- 
krankung wurde auf Hexerei zurückgeführt, was eine Fülle von Bezichtigun- 
gen zur Folge hatte, welche von den Behörden und der Geistlichkeit unter- 
stützt wurden und bedenkliche Ausmaße annahmen. Die angesehensten Theo- 
logen Neuenglands, Increase Mather und sein Sohn Cotton, standen mit 
ihrer Autorität hinter den Verfolgungen. Innerhalb weniger Monate wurden 
150 Verhaftungen vorgenommen und 20 Todesurteile vollstreckt. In den Pro- 
zessen trat ein so trübes Gemisch von Fanatismus, Aberglauben, unterdrück- 
ter Geltungssucht, pervertierter Sexualität und privater Feindschaft an den 
Tag, daß einigen Teilnehmern schon während der Gerichtsverfahren Zweifel 
an deren Rechtlichkeit aufkamen. In einem besonderen Falle, als eine Ange- 
klagte in Ermangelung von Beweisen freigesprochen worden war, brachen 
die Kläger in solche Entrüstungsstürme aus, daß unter ihrem Druck die Rich- 
ter ihr Urteil revidieren mußten. Erst, als selbst hochgestellte Persönlichkeiten 
in Boston der Hexerei verdächtigt wurden, trat Ernüchterung ein. Man ließ 
die noch ausstehenden Prozesse fallen, rehabilitierte die Verurteilten, und 


Present Day, New York 1936. Auch die geistesgeschichtlichen Bezüge des ameri- 
kanischen Dramas, von denen im Folgenden gehandelt wird, bleiben bei Quinn 


unberücksichtigt. 
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manche der Ankläger widerriefen ihre Aussagen. Der prominenteste der Rich- 
ter, Samuel Sewall, einer der führenden Männer in Massachusetts, tat öffent- 
lich Kirchenbuße für seine Fehlurteile. 

Das erste amerikanische Drama, das den Hexenwahn zum Vorwuf nimmt, 
ist Superstition von James Nelson Barker. Es handelt sich um ein Schau- 
spiel, in dem das zwanzigjährige Bemühen des Autors um das Theater 
seinen Höhepunkt und Abschluß findet und das 1824 mit Erfolg in Phi- 
ladelphia aufgeführt wurde. Barker ist der letzte aus einer Gruppe von 
Schriftstellern die in der Zeit nach dem Unabhängigkeitskrieg ein na- 
tionales amerikanisches Drama zu begründen suchten. Diesen Männern 
ging es nicht, wie ihren Nachfolgern im späteren 19. Jahrhundert, darum, 
die Theater mit zugkräftigen Erfolgsstücken zu versehen, vielmehr wollten 
sie das Drama zum Ausdruck amerikanischen Menschentums und amerikani- 
scher Gesinnung machen. Und durch diese Zielrichtung wird die Tragödie 
Superstition im Rahmen unserer Betrachtung wichtig. 

Barkers Schaffen ist von Anfang an durch ein kräftiges Nationalgefühl 
bestimmt. Sein erstes bachtenswertes Theaterstück, die Komödie Tears and 
Smiles, verherrlicht die männlich schlichte Ehrlichkeit des nationalbewußten 
Amerikaners im Gegensatz zu den geckenhaften Nachäffern europäischer Ge- 
sellschaftskultur. Ein späteres Werk, The Indian Princess, macht die Ge- 
schichte von der Heirat des englischen Eroberers Rolfe mit der Indianerin 
Pocahontas zum Sinnbild für die Entstehung der neuen amerikanischen 
Nation. Der Dramatiker schlägt hier sehr laute patriotische Töne an, wenn er 
die Reinheit des weiten amerikanischen Kontinents gegenüber der ‚dumpfen 
Enge‘ Englands preist: 

Let our dull sluggish countrymen at home 

Still creep around their little isle of fogs, 

Drink its dank vapours and then hang themselves. 
In this free atmosphere and ample range 

The bosom can dilate, the pulses play 

And man erect can walk a manly round?. 

Der gesteigerte Patriotismus muß bei der Beurteilung des Dramas Super- 
stition bedacht werden. Er hat hier, wo amerikanische Tugend und Mensc- 
lichkeit nicht in ihrer Bewährung, sondern in ihrem Versagen aufgezeigt 
werden, gleichsam seine Probe zu bestehen. 

Die Handlung von Superstition bringt verschiedene Motive aus der früh- 
kolonialen Geschichte ohne unmittelbaren Bezug auf die vorhin geschilderten 
Ereignisse in Salem. Die Fabel gemahnt in der Art ihrer Durchführung eher 
an ein bürgerliches Rührstück als an ein Ideendrama. Sie sei hier kurz um- 
rissen: 

Eine Engländerin, Isabella, hat mit ihrem Sohn Charles in Neuengland 
Zuflucht gefunden. Auch ihr Vater, Goffe, einer jener Richter, die das Todes- 
urteil über Karl I. verhängt hatten, verbirgt sich unerkannt in Amerika. Mut- 


5 Angeführt nach dem Abdruck von The Indian Princess in Representative Plays by 
American Dramatists, hg. M. J. Moses, Bd. I, New York 1918. 
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ter und Sohn stoßen bei den Kolonisten auf Mißtrauen, erregen vor allem 
den Unwillen des Pfarrers Ravensworth, da sie die Lebensgewohnheiten der 
Siedlergemeinschaft nicht teilen und dem puritanischen Glauben fernstehen. 
Die Spannung verschärft sich durch ein verbotenes Liebeseinverständnis zwi- 
schen Charles und der Tochter des Pfarrers, Mary. Als der junge Mann, der 
wegen Unbotmäßigkeit von der Hochschule relegiert wurde, ins Dorf heim- 
kehrt, trifft er die Geliebte in Gefahr. Ein Kavalier, der als Kommissar Karls 
II. nach dem entwichenen „Königsmörder“ fahnden soll, bedrängt das junge 
Mädchen. Charles tritt ihm entgegen und verwundet ihn im Duell. Bald hat 
Charles zwar Gelegenheit, den Dank seiner Mitbürger zu verdienen: bei 
einem Indianerüberfall wird der Feind nur durch sein mannhaftes Auftreten 
und das Eingreifen Goffes, der als geheimnisvoller Unbekannter erscheint, 
zurückgeschlagen. Trotzdem triumphiert der Haß des Pfarrers Ravensworth. 
Er klagt Charles und Isabella der Zauberei an: der unversehens aufgetauchte 
Unbekannte sei ein höllisches Wesen und von ihnen beschworen worden. 
Charles wird zudem noch des Mordversuches an dem königlichen Kommissar 
und der Brutalität gegen Mary beschuldigt. Da der junge Mann aus Rück- 
sicht auf den Ruf des Mädchens es ablehnt, sich zu verteidigen, fällt man 
rasch ein Todesurteil und vollstreckt es, ehe Zeugen für seine Unschuld er- 
scheinen. Isabella und Mary sterben vor Erschütterung. Auch der unversöhn- 
liche Verfolger Ravensworth bricht verzweifelt zusammen. 

Die Schwächen dieser Fabel treten deutlich hervor: Ein Übermaß an 
Handlungselementen, die, allzu abrupt eingeführt, einander im Wege stehen, 
so daß keines zur Entfaltung kommt und das dramatische Geschehen in Epi- 
soden zerfällt. Das Grundthema, die Vernichtung des Helden und seiner Mut- 
ter als der Andersgearteten durch eine dem Aberglauben verfallene Gemein- 
schaft wird vielfach überdeckt von Nebenmotiven wie dem Schicksal des ge- 
ächteten Goffe, dem Kampf der Kolonisten gegen die Indianer, den Liebes- 
nöten von Charles und Mary. Die Durchführung der Fabel ist häufig von dem 
Bedürfnis nach krassen Bühneneffekten bestimmt, und die Sprache, ein 
pathetischer Blankvers, bleibt zu stereotyp, um die latente Spannung des 
Vorwurfs zu entbinden. 

Barkers Tragödie hat teil an den Mängeln, die dem früh-amerikanischen 
Drama allgemein anhaften und die bei allem Bemühen, eine dichterisch 
würdige und geistig belangvolle Bühnenkunst zu schaffen, seine Entfaltung zu 
künstlerisch gültiger Aussage verhindern. All diese Theaterstücke bleiben 
in der pseudo-dichterischen Sphäre des effektbedingten bürgerlichen Rühr- 
stückes und des romantischen Schauerdramas gefangen. Sie gehören, theater- 
geschichtlich betrachtet, in den Disintegrationsprozeß, der im englischen wie 
im amerikanischen Drama seit dem 18. Jahrhundert voranschritt und bald zur 
völligen Trennung von Bühnendrama und Dichtung führte. 

Trotz dieser offensichtlichen Schwäche verdient Barkers Superstition den- 
noch unsere Achtung. Der Autor weiß um die tiefere Bedeutung seines The- 
mas und versucht, ihr Ausdruck zu verleihen. Es fällt auf — bei der Kürze die- 
ses figuren- und geschehnisreichen Stückes — wieviel Raum der Gestalt des 
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Pfarrers Ravensworth eingeräumt ist. Der Dramatiker geht hier weit über das 
von den Bedürfnissen der äußeren Handlung Geforderte hinaus. Das Wesen 
dieses harten Repräsentanten puritanischer Orthodoxie enthüllt sich nicht 
allein im Wechselspiel mit der sanften Tochter und im Gegensatz zu dem 
Helden. Der Dichter hat, um den geistigen Standort Ravensworths genauer 
zu bestimmen, noch eine Nebenfigur geschaffen, den Pfarrer Walford. In den 
Wechselreden Ravensworths mit diesem milderen, vernunftgläubigen Amts- 
bruder will Barker den Gegensatz zwischen dem kraftvollen aber beschränk- 
ten und gewalttätigen Geist des Frühpuritanismus und der weiteren, freieren 
Menschlichkeit der folgenden Zeit anschaulich machen. Man darf also in der 
Konfrontierung der beiden Männer ein Abbild der geistesgeschichtlichen 
Entwicklung Amerikas vom Puritanismus zur Aufklärung sehen, von der 
eingangs die Rede war. 
Ravensworth verteidigt seine Härte gegenüber den Zugewanderten, die 

sich nicht einfügen wollen, mit den folgenden Worten: 

No, Walford, no: I have no charity 

For what you term the weakness of our nature. 

The soul should rise above it. It was this 

That made the fathers of this land prevail 


When man and the elements opposed, and win 
Their heritage from the heathen. 


Walford erwidert: 


True; the times 

Impos’d a virtue almost superhuman. 

But surely, the necessity is pass’d 

For'trampling on our nature®,. 
Walford vertritt den Glauben an die gute Natur des Menschen und wird 
damit zum Exponenten der Idee menschlicher Autonomie, zum Repräsentan- 
ten des amerikanischen Optimismus. Als solcher sieht er in dem Verdacht 
gegen Isabella und Charles nur eine Ausgeburt des Aberglaubens. 

Der Dramatiker Barker löst durch die Auseinandersetzung zwischen den 
beiden Geistlichen den Widerspruch zwischen dem Thema von Superstition 
und seinem nationalen Programm. Das düstere Bild von Aberglauben und 
Unduldsamkeit wird ausgelöscht von dem Bewußtsein, daß die Entwicklung 
aus dem engen Zwang der kolonialen Frühzeit in die Weite und Freiheit 
eines wahrhaft humanen Amerika führt. Die Opfer der Bigotterie, die wir 
im letzten Akt der Tragödie vernichtet sehen, sind nach Auffassung des 
Dichters nicht umsonst gewesen. 

Bemerkenswerter ist jedoch, daß Barker in dem dramatischen Konflikt 
zwischen Ravensworth und den Zugewanderten eine amerikanische Grund- 
situation gestaltet hat: Die Isolierung des „Anderen“ in einer konformisti- 


schen Gesellschaft. Isabella und ihr Sohn sind die Fremden, Charles spricht 
das aus: 


® Angeführt nach dem Abdruck von Superstition in Representative American Plays, 
hg. Arthur H. Quinn, New York 1953, S. 117. 
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We ’re not known 
Nor understood here, we ’re of another world”. 

Es wird den beiden vorgeworfen, daß sie sich nicht anpassen wollen. Mehr 
noch als durch ihre Abneigung gegen die puritanische Kirchlichkeit erbittern 
sie die Gemeinde durch ihre gesellschaftliche Zurückhaltung. Sie schweigen 
über ihre Vergangenheit, ihr Herkommen, ihre Familie. Man weiß nichts über 
sie, mißtraut ihnen und glaubt, sie dünkten sich besser als ihre Mitbürger. 
Auch als Charles bei dem Indianerüberfall die Siedlung rettet, wendet seine 
Tat ihm nicht die Liebe der-Dorfgenossen zu sondern steigert nur ihren Neid, 
so daß es bald darauf dem Geistlichen leicht fällt, allgemeinen Glauben für 
seine Anschuldigungen zu finden. 

Ravensworth ist Exponent der konformistischen Gesellschaft. Er fühlt sich 
als Beauftragter der Gemeinde, als Vollzieher eines allgemeinen Entschlusses. 
So entspringt sein Tatwille stärkeren Antrieben als seinem persönlichen 
Glaubenseifer. Die Durchschlagskraft seiner Rede und seines Handelns beruht 
auf dem Ineinanderwirken von Impulsen der öffentlichen Meinung, von 
egoistischem Machttrieb und starrer Religiosität. In der Rechtfertigung seines 
harten Vorgehens stützt Ravensworth sich gegenüber den Einwendungen des 
bedenklichen Walford jedoch ausschließlich auf die Stimme des Volkes. 

methinks the general belief 

In their dark crimes; the universal horror 

Inspir’d e’en by their presence — as if nature 

Shudder’d instinctively at what was monstrous, 

And hostile to its laws, were, of themselves, 

A ground to rest the charge on®. 
Wie autokratisch Ravensworth auch immer erscheinen mag, er selbst be- 
trachtet sich stets als Vollstrecker des Volkswillens: Isabella und Charles 
werden nicht als Opfer eines übermächtigen Einzelnen sondern durch die ge- 
schlossene Gewalt der Gemeinschaft vernichtet. 

Es wäre für den Verfasser des Dramas nicht notwendig gewesen, die Kata- 
strophe durch äußere Verwicklungen herbeizuführen, wie er sie aus der 
Liebeshandlung und dem zufallsbedingten Streit zwischen Charles und dem 
königlichen Kommissar konstruiert. In der Anlage des Konfliktes zwischen 
dem Helden als unabhängigem Einzelnen und Ravensworth als dem Führer 
einer tyrannischen Gemeinschaft ist der notwendig tragische Ausgang des 
Dramas mitgegeben. Wenn diese Möglichkeit nicht voll genutzt wird, die 
tieferen Bezüge des Themas allzu wenig zur Entfaltung kommen, so müssen 
wir dies aus den Verhältnissen des amerikanischen Dramas jener Zeit ver- 
stehen. Die Bindung des Bühnenstückes an ein Theater, das vornehmlich 
äußere Effekte verlangte, stand dem Emporkommen einer Dramatik ent- 
gegen, welcher es darum ging, hinter einem theatralisch wirksamen Hand- 
lungsablauf metaphorisch-dichterische Perspektiven zu offenbaren. 

Bedeutsam bleibt Barkers Drama Superstition jedoch in geistesgeschicht- 
licher Hinsicht. Es ist ein früher Versuch, ein Problem, das aus der beson- 


7 2.2.0., S.121. 8 2a.a2.0.,S. 130. 


192 Teut Riese 


deren amerikanischen Seinslage erwachsen ist, dramatisch zu gestalten. Im 
Untergang des Helden wird die Gefährdung des Individuums innerhalb 
einer konformistischen Gesellschaft evident. Ein Blick auf die amerikanische 
Literatur der Epoche läßt uns erkennen, daß Barker hier ein Thema aufge- 
nommen hat, welches sein größter literarischer Zeitgenosse, James F. Cooper, 
in vollerem Ausmaße begriffen, mit stärkerer Konsequenz und größerer künst- 
lerischer Ausdruckskraft zu gestalten wußte: die Selbstbehauptung des Indi- 
viduums in seinem Wertbewußtsein gegenüber dem Zwang einer egalitären 
Umwelt. Somit hat dieses Drama der amerikanischen Frühzeit, wenn es auch 
nicht zu künstlerischer Reife gelangte, Teil an der Auseinandersetzung des 
Amerikaners mit den Grundlagen seiner Existenz. 


III 


Das Thema vom Konflikt zwischen Individuum und Gesellschaft mußte neue 
Aspekte gewinnen, als die Salemer Hexenverfolgungen unmittelbar zum dra- 
matischen Vorwurf genommen wurden. — In Barkers Superstition stand der 
Einzelne völlig außerhalb der Gesellschaft, er wurde von ihren Forderungen 
innerlich nicht berührt und hatte daher in sich selbst keinen Kampf gegen 
den Zwang des Konformismus durchzustehen. Bei den Vorgängen in Salem 
hingegen waren Angehörige einer Dorfgemeinschaft Opfer des Massenwahns 
geworden, Menschen, die sich bis dahin keineswegs von dem Leben ihrer 
Gemeinde ausgeschlossen oder sich ihr gar feindlich entgegengestellt hatten. 

Schon die erste dramatische Bearbeitung der Salemer Hexenverfolgungen, 
das im Jahre 1846 mit Erfolg aufgeführte Drama Witchcrafl or the Martyrs 
of Salem von Cornelius Methews, setzt andere Akzente als Barkers Werk. 
Wohl steht bei Mathews, in offensichtlicher Anlehnung an Barker, eine Fami- 
lie — Mutter, Sohn und dessen Verlobte - im Mittelpunkt der Handlung, aber 
Mathews zeigt, wie das Gift des Aberglaubens in diesen Familienkreis selbst 
eindringt. Die Mutter ist der Zauberei angeklagt, die Braut des Sohnes glaubt 
an die Anschuldigungen, weil sie den Verdacht hegt, die Frau habe mit über- 
natürlichen Mitteln ihr den Liebsten entfremdet, und dieser hinwiederum 
wird wankend im Vertrauen auf die Mutter. In seiner Unsicherheit erkennt 
er zu spät, daß Haß und Unverstand sie beide mit Vernichtung bedrohen, und 
er vermag das Unheil nicht mehr abzuwenden. 

Mathews faßt somit den Konflikt zwischen Individuum und Gesellschaft als 
einen inneren Kampf auf, dessen zerstörende Gewalt die seelische Substanz 
des Menschen angreift. Der quälende Zweifel des Sohnes entlädt sich in dra- 
matischer Rede, die bei aller Steifheit der Diktion doch diese Verinnerlichung 
spüren läßt: 

Oh! I am rocked as is the cedar tree 
Haled to and fro, by mad and merciless winds! 
It may not be at rest — it may not move — 


But lives a lonely and a troubled thing 
With sadness in its top®. 


® Cornelius Mathews, Witchcrafl: a Tragedy in Five Acts, London 1852, S. 50. 
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Der tragische Nexus des Geschehens in Witchcraft beruht auf der von An- 
fang an hervortretenden engen Verflochtenheit von Mutter und Sohn mit 
ihrer Umwelt. Wohl erscheinen Ambla und Gideon Bodish - ähnlich wie 
Isabella und Charles in Barkers Superstition — den Mitbürgern als fremde, 
unverständliche Wesen. Ein Jugendfreund des Gideon klagt über die Ent- 
‚fremdung zwischen ihm und dem einstigen Gefährten und spricht aus, was 
sie beide von einander trennt: 

Ambla and Gideon, though with us, walk not 

Our path — but always move apart and bear 

With them, in gesture, greeting, look, and voice, 

The memory of a life greater than ours!®; 
Doch das Mißtrauen des Durchschnittsmenschen gegenüber dem Andersge- 
arteten, dessen Überlegenheit er empfindet und beneidet, löscht nicht die Er- 
innerung an die Größe und Güte der Frau aus, welche einst den Nachbarn 
Freundschaft schenkte, dem Elenden Hilfe, dem Verfolgten in weitherziger 
Duldsamkeit Zuflucht gewährte: 

... Oh, beautiful and chief 

Was she, in her majestical, fair port, 

Of all women — guide to the lost and sad, 

Helper to all poor neighborhood, kindling 

Her welcome fire, earliest in this lone place 

For wayfarers of all creeds, all colors 

Anall climes!!; 
Daß Ambla bewundert und verehrt wurde, bevor man sie mit Neid verfolgte, 
Gideon ein Kamerad der Dorfburschen war, ehe er sich ihnen entzog, läßt die 
Bedeutung des Konformismus als fordernde und schließlich vernichtende 
Macht stärker hervortreten, als es geschehen könnte, wenn Mutter und Sohn 
von jeher außerhalb der Gemeinschaft gestanden hätten. 

Es kommt Mathews in Witichcraflt darauf an, die weiteren Bezüge, ja die 
Allgemeingültigkeit seines Themas hervorzuheben. Aus diesem Grunde macht 
er einen Fremden zum Zeugen der Salemer Vorgänge. Schon zu Anfang des 
Stückes tritt ein alter Mann auf, ein europäischer Auswanderer, der Amerika 
in der freudigen Gewißheit betritt, eine Stätte der Freiheit gefunden zu 
haben. Bald bekommt er jedoch den Geist der Unduldsamkeit zu spüren und 
muß mitansehen, unter welchem Zwang eine der Hexerei angeklagte Frau 
zum Geständnis genötigt wird. Er bricht darüber in die zornige Klage aus, 
daß hier die Unschuld des jungen Amerika zerstört worden sei, und wirft 
den Bewohnern Salems vor: 

... But you and such as you 
Will soil its beauty to the latest ages!?! 

Die Figur des alten Mannes bleibt für die Handlung belanglos, für den 

Sinngehalt des Dramas jedoch kommt ihr hervorragende Bedeutung zu. Durch 
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die Konfrontierung des europäischen Auswanderers mit den Ereignissen ın 
Salem entsteht eine Perspektive, welche das Geschehen aus dem lokalen Be- 
reich in den nationalen hebt. Der Terror eines aus Aberglauben entsprunge- 
nen, von dem Zwang eines Gemeinschaftsbewußtseins getragenen Massen- 
wahns wird sichtbar als Gefährdung eines Grundwertes amerikanischer Exi- 
stenz: der persönlichen Geistesfreiheit. 

Wenn Mathews den Problemgehalt seines dramatischen Vorwurfs unbe- 
dingter erfaßte, als Barker dies vermochte, so bleibt seine Tragödie Witch- 
craft dennoch als ganzes unbefriedigend. Die Entschiedenheit des Ansatzes 
geht im weiteren Verlauf des Stückes verloren, der in den beiden ersten Akten 
konsequent entfaltete Konflikt verwandelt sich in ein zufallsbedingtes Intri- 
genspiel, welches allzusehr äußeren Effekten dient, so daß die Katastrophe 
im 5. Akt nur mehr als melodramatisches Spektakel wirkt. Zusätzliche Moti- 
vationen, die das. Verhalten der Mutter als das einer durch Schuldbewußt- 
sein geistig Derangierten hinstellen, sollen den Verdacht gegen sie — vor 
allem den Zweifel des Sohnes — erklären helfen, entwerten aber damit zu- 
gleich die Problematik des Kampfes zwischen Individuum und Gesellschaft, 
auf der das Drama doch basiert. 

In Mathews Witchcraft tritt derselbe Zwiespalt zu Tage wie in Barkers 
Superstition: der Widerstreit von gedanklich-künstlerischer Intention und 
Gebundenheit an die Forderungen eines kunstfremden Theaterbetriebes. In 
manchem Bühnenwerk der Zeit, bei Dunlap und Bird, wie bei Barker und 
Mathews, bekundet sich ein vergebliches Bemühen, die Grenzen des vom 
Rührstück und Melodrama geprägten Dramenstils zu sprengen. Unter diesen 
Versuchen darf der des Cornelius Methews als einer der bedeutsamsten gel- 
ten, weil hier ein Thema ergriffen wurde, das an eine Grundfrage der ameri- 
kanischen Existenz rührt. Um ihrer geistesgeschichtlichen Relevanz verdienen 
die Dramen eines Barker und Mathews stärkere Beachtung, als ihnen bisher 
zuteil wurde. Bei aller künstlerischen Unzulänglichkeit sind sie dennoch 


Zeugnisse des Ringens der Neuen Welt um ein neues Selbstverständnis des 
Menschen. 


IV 


Die dichterische Deutung der Ereignisse von Salem tritt in eine neue Phase, 
als Longfellow sie aufnimmt, um frei von den Fesseln des Zeittheaters ein 
poetisches Drama aus dem historischen Stoff zu gestalten. Die großangelegte 
zyklische Dichtung Christus, welche die Krönung seines Lebenswerkes wer- 
den sollte, schließt mit den beiden New England Tragedies, deren letzte, 
Giles Cory of the Salem Farms (von 1868), den neuenglischen Hexenwahn 
behandelt. 

Longfellow will in Christus den geschichtlichen Weg des christlichen 
Glaubens verfolgen von dem zeitlichen Wirken Jesu über das katholische 
Mittelalter bis zum Protestantismus. Zugleich sollen die einzelnen Teile des 
Zyklus die höchsten christlichen Werte, Hoffnung, Glaube und Liebe, ver- 
körpern. Man hat dem Dichter im Hinblick auf die beiden ersten Teile des 
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Werkes mit Recht einen Mangel an religiöser Ergriffenheit und spiritueller 
Hingabe vorgeworfen. Er vermag keine Verdichtung und Gestaltung christ- 
licher Gläubigkeit und der Glaubenslehre zu geben, sondern lediglich Bilder 
der mannigfachen Erscheinungsformen dieser Religion in der Welt zu ent- 
werfen. Seine Freude am äußerlich Merkwürdigen, seine Neigung zum Zau- 
ber des Vergangenen und Fremden, lassen ihn allzuleicht am bunten Schein 
Genüge finden, statt zu den Gründen des Seins vorzudringen. So beeindruckt 
der Mittelteil des Zyklus, The Golden Legend, als eine abwechslungsreiche 
Folge farbiger Bilder aus der Welt des Mittelalters, wobei das fehlende 
geistige Zentrum durch die Kunst des Dichters ersetzt wird, aus vorgeprägten 
Formen und Stoffen ein kompositionell harmonisches Gebilde zu schaffen. 

Demgegenüber wirken die beiden New England Tragedies blaß. Trotzdem 
verdienen sie stärkere Beachtung, als ihnen bisher geschenkt wurde, da Long- 
fellow hier unter Verzicht auf ästhetisches Umspielen seines Themas dem 
Problem des Verhältnisses zwischen Individuum und Gesellschaft ins Auge 
sieht, wie es sich ihm als Amerikaner stellt. Daß er nicht allein um des 
historisch interessanten und dramatisch fruchtbaren Stoffes willen diese zwei 
Dramen zur frühamerikanischen Geschichte schrieb, daß es ihm hier vielmehr 
auf die Erkenntnis eines für den Entwicklungsgang der Nation wichtigen 
Phänomens ankam, muß schon aus der einheitlichen Themenstellung der 
beiden Dramen gefolgert werden. 

Diese handeln von der Intoleranz der puritanischen Gemeinschaften des 17. 
* Jahrhunderts. Die erste Tragödie, John Endicott, dramatisiert die Leiden 
der Quäker in Massachusetts, die als Andersgläubige durch den Gouverneur 
Endicott grausam verfolgt werden. In Giles Cory, der zweiten der New 
England Tragedies, verbindet sich das Motiv der Unduldsamkeit mit dem 
der Massenpsychose. 

Longfellow dringt hier tiefer in die Psychologie der Wahnbesessenen und 
der Verfolgten ein als Barker und Mathews in ihrer Bearbeitung des gleichen 
Stoffes. Bei ihm — in noch’ höherem Grade als bei Mathews — stehen auch 
die Angeklagten als Zugehörige innerhalb ihrer Lebensgemeinschaft und ver- 
bleiben den ganzen Prozeß hindurch in ihr. Das metaphysische Grauen, das 
sich auf sie richtet, teilt sich ihrem innersten Bewußtsein mit, der körperlichen 
Zerstörung geht eine seelische voraus. 

Die historischen Tatsachen werden von Longfellow also psychologisch un- 
terbaut, und die Eindruckskraft des Dramas beruht zum guten Teil auf der 
Projektion eines geschichtlich bedeutsamen Ereignisses in den Bereich per- 
sönlicher seelischer Erfahrung. Die Fabel folgt den Begebenheiten der Sale- 
mer Unruhen. Führende Männer des öffentlichen Lebens treten auf die Bühne, 
handeln und sprechen in ihrem Wirken auf die Gemeinschaft, und in der 
Rückwirkung der Gemeinschaft auf sie, und durch diesen Wechselbezug wird 
ihre Bewußtseinslage erhellt. Als Anführer der Hexenverfolgungen erschei- 
nen der Richter Hathorne (ein Vorfahre des Dichters Nathaniel Hawthorne) 
und der bedeutende Gelehrte und Theologe Cotton Mather. 

Aber nicht diese Großen stehen im Mittelpunkt der Handlung, sondern 
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Vertreter des Volkes, der Farmer Giles Cory und seine Frau. Cory teilt den 
Aberglauben, der in Salem herrscht und durch die hysterischen Zustände 
eines Mädchens schreckenerregende Ausmaße angenommen hat. Bei einem 
Besuch im Dorf wird er von der schwelenden krankhaften Atmosphäre an- 
gesteckt. Die feindselige Gesinnung der Mitbürger gegen seine aufklärerische 
Frau, deren Zweifel am Hexenglauben schon längst Anstoß erregt hat, rich- 
tet sich nun auch gegen Cory. Längst vergangene Ereignisse werden aufge- 
griffen und ihm entstellt zur Last gelegt. Sein Ansehen scheint plötzlich von 
keinerlei Bedeutung mehr zu sein, und er muß fühlen, wie Haß, Verleum- 
dung und Furcht allenthalben um sich greifen, wie eine Zeit angebrochen ist: 


When every word is made an accusation, 

When ’every whisper kills, and every man 

Walks with a halter round his neck"?. 
Vor Gericht gestellt, unterliegt Cory dem psychologisch Zwangsläufigen, daß 
ein von Mißtrauen und Anklagen Eingekreister sich schließlich selbst schul- 
dig fühlt. Von Ahnungen gequält, der Teufel habe Macht über ihn gewon- 
nen, vermag er im Prozeß den Argumenten der Richter nicht standzuhalten 
und gerät dadurch in die tragische Situation, wider Willen seine Frau zu 
belasten. Sie wird als Hexe zum Strang verurteilt, während Cory, in Er- 
kenntnis seiner hoffnungslosen Lage schließlich die Aussage verweigernd, 
nach geltendem Recht der Strafe verfällt, durch Steinblöcke zu Tode ge- 
drückt zu werden: 

Then by the statute you will be condemned 

To the peine forte et dure! to have your body 

Pressed by great weights until you shall be dead! 

And may the Lord have mercy on your soul!*! 
Die großangelegte Gerichtsszene, der dramatische, mit starken Akzenten ge- 
staltete Höhepunkt der Tragödie, offenbart Longfellows Gabe, das Ausweg- 
lose, unheilvoll Verflochtene des Konfliktes zwischen Individuum und Ge- 
sellschaft darzustellen. Im Untergang des Giles Cory vollendet sich das 
Schicksal des Einzelnen, der dem Despotismus einer fanatisierten Gemein- 
schaft anheimfällt. 

Wenn nach der herrschenden literarhistorischen Ansicht Longfellow bisher 
als ein wirklichkeitsscheuer Poet gegolten hat, als der Verklärer einer Schein- 
welt und Vergolder eines selbstgefälligen Zeitalters, so beweist diese Ge- 
richtsszene, die keine Schönfärberei, keine Ausflucht in einen bequemen Opti- 
mismus kennt, seinen Willen zu tief dringender dichterischer Aussage. Das 
überkommene Bild des Dichters Longfellow sieht ihn allzu einfach und be- 
darf der Korrektur. 

Das Bewußtsein tragischer Notwendigkeit, von dem die Höhepunkte des 
Trauerspiels Giles Cory durchdrungen sind, beherrscht jedoch nicht die Ge- 
samtkomposition des Werkes. Dem Dichter fehlt die Kraft, dem Sinngehalt 


18 The Poetical Works of Henry Wadsworth Longfellow, London 1901, S. 609. 
14 2.2.0.,S. 624. a 
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seines Vorwurfs bis ins letzte treu zu vleiben. In der Auffassung der Men- 
schen wie in der Deutung des Geschehens klafft ein Zwiespalt. Die Vertreter 
der Anklage, Hathorne and Mather, sind nicht in ihrer seelisch-geistigen 
Struktur erfaßt wie die von ihnen Verfolgten. Longfellow hat, einem natür- 
lichen Bedürfnis des Dramatikers nachgebend, die beiden als gegensätzliche 
-Figuren konturiert. Hathorne, der Richter, ist als Mann der Tat gestaltet, 
zu raschem Handeln um der öffentlichen Ordnung willen bereit, Mather, der 
Geistliche und Gelehrte, als von Zweifeln geplagt, zögernd und vor dem 
allzu raschen Urteil des Gerichtes zurückschreckend. Der Dramatiker kann 
nicht überzeugen, wie diese Hochgestellten, Einzelnen dem Massenwahn er- 
liegen, wie sie, die Exponenten einer Gemeinschaft, zugleich Führer und Ge- 
triebene sein können. — Bei der Charakterisierung Cotton Mathers gewinnt 
man den Eindruck, Longfellow habe diese bedeutende Persönlichkeit der 
amerikanischen Frühgeschichte um ihrer Nationalgeltung willen schonen wol- 
len. (Auch der historische Cotton Mather hatte Bedenken gegen die Verfah- 
rensform bei den Salemer Prozessen, rechtfertigte aber zugleich in Wort und 
Schrift den Hexenglauben und forderte seine strenge Verfolgung.) 

In vollem Ausmaß enthüllt sich das Zwiespältige von Longfellows Tragö- 
die in der Schlußszene, welche als eine Art Epilog Hinweise geben will, wie 
das Werk zu verstehen sei. Hier wird der in der Exposition gegebene, bis 
zum Höhepunkt festgehaltene Sinn aufgehoben. Angesichts des toten Giles 
Cory, der mit einem schweren Stein auf der Brust daliegt, spricht Cotton 
Mather, der geistliche Beistand des Gerichts: 

O sight most horrible! in a land like this, 

Spangled with churches evangelical, 

Inwrapped in our salvations, must we seek 

In mouldering statute-books of English courts 

Some old forgotten law, to do such deeds!5? 
Diese Worte am Ende der Tragödie zeigen an, daß der Dichter die Allge- 
meinbedeutung des von ihm aufgenommenen Themas als wesenhaft ameri- 
kanischen Konflikt nicht wahr haben will. Er zieht sich vor der zwingenden 
Realistik des eigenen Werkes in Rechtsausflüchte zurück. In dem Bewußtsein 
der mit solchen Worten aus dem Theater entlassenen Zuschauer möchte er 
die wahre Tragik des Geschehens verwischen und dafür den Eindruck er- 
wecken, als ob unmenschliche Justiz im christlichen Amerika nur verhängt 
werden könne, weil man — rückständiger Weise noch — Gesetzen aus dem 
britischen Herkunftslande folge. Das anfänglich erregte Grauen vor dem 
Abgrund, der jeden Menschen bedroht, klingt ab in der Gewißheit, mit dem 
Amerikaner sei alles zum besten bestellt, wenn er nur sich selbst treu bleibe. 
Nicht zufällig klingt das dichterische Bild von dem Land „spangled with 
churches evangelical‘ an das nationale Symbol des „Star-Spangled Banner“ 
an. 

So verfälscht Longfellow — ähnlich wie Barker und Mathews - die Tragik 
des Konfliktes zwischen Individuum und Gesellschaft. Während jedoch seine 
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Vorgänger die Möglichkeiten ihres Thhemas nicht ausschöpfen konnten, weil 
sie an den Konventionen der herrschenden Theaterpraxis festhielten, schei- 
tert Longfellow, der keinerlei Rücksicht auf die Gebote des populären Dra- 
menstils nimmt, doch, weil er sich allzusehr von der Geisteshaltung seines 
Zeitalters bestimmen läßt, dessen allzu bereite Selbstsicherheit, durch die 
Leitidee des Amerikanismus gestärkt, in den Vereinigten Staaten mächtigen 
Rückhalt hatte. Longfellow fühlt sich dem optimistischen Weltbild seiner 
Zeit verpflichtet, und so wird er - wenn auch erst in der Schlußszene — dazu 
verleitet, die Gültigkeit des aufgenommenen Problems zu leugnen. 

Die Tragödie Giles Cory beweist, daß der Dichter wohl die chaotischen 
Mächte hinter der menschlichen Ordnung zu erschauen vermochte, daß ihm 
aber die Kraft fehlte, diesem Anblick standzuhalten. Die Versuchung vor der 
Wahrheit in die Illusion auszuweichen ist immer wieder an den amerikani- 
schen Dichter herangetreten. Whitman bekämpfte sie in sich und überwand 
sie als schöpferisch Gestaltender. Wenn Longfellow vor seiner Aufgabe ver- 
sagte, so mögen wir bedenken, daß auch Emerson, ein Zeitgenosse von um- 
fassenderer und ursprünglicherer Geisteskraft, der Gefahr eines wirklich- 
keitsfremden Optimismus nicht immer zu begegnen wußte. 


V 


Es ist die Leistung der modernen amerikanischen Literatur, immer wieder 
die Frage nach dem Wesen hinter dem Schein gestellt zu haben. Die Dichter 
sehen das Leben nicht mehr als etwas direkt Deutbares, etwas, in dem man 
sich auszukennen vermag, sondern als ein immer von neuem Fragwürdiges, 
in dem jede Wahrheit Teilwahrheit bleibt, jede Antwort neues Fragen her- 
ausfordert. Sie sind sich der Ungreifbarkeit ihres Gegenstandes bewußt und 
glauben doch, daß sie einen echten Bezug zu ihm herstellen können, auch 
wenn dieser Gegenstand sich ihnen immer wieder entzieht. Ihr Weg ist der, 
den Walt Whitman einer wesensgemäßen amerikanischen Dichtung weist, 
ein Weg der „indirection“, der einer Umschreibung des Gegenstandes. Sie 
wissen, daß sich in der Dichtung nur dem die Wahrheit erschließt, der den 
autonomen Menschen bis zum äußersten, bis in seine Ohnmacht und Ver- 
lorenheit hinein begreift. Aus solchem Wissen ist der Roman eines Thomas 
Wolfe, eines William Faulkner und das Drama eines Eugene O’Neill her- 
vorgegangen. 

Auch Arthur Millers dramatisches Werk erfaßt die Aufgabe des Dramas 
als eine Zerstörung der Illusion und ein Vorschreiten zu einem wahreren 
Seinsverständnis. Durch seine drei bedeutendsten Theaterstücke, All my Sons 
(1947), Death of a Salesman (1949), und The Crucible (1953) ist Miller in 
die vorderste Reihe der amerikanischen Dramatiker getreten, nächst O’Neill 
hat kein anderer mit so starker Kraft die Bühne zum Schauplatz eines Ringens 
um den Lebenssinn gemacht. 

In dem Vorwort zur gesammelten Ausgabe der Dramen gibt Miller eine 
genaue Analyse seiner Entwicklung als Theaterdichter und setzt als Ziel des 
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Dramas das Erschaffen einer gesteigerten Bewußtheit!s, An anderer Stelle 
spricht er von den Möglichkeiten, welche die Vorgänge der Salemer Hexen- 
verfolgungen dem Dramatiker bieten und die ihn veranlaßten, diesen Stoff 
seinem Schauspiel The Crucible zu Grunde zu legen. Da den frühen Puri- 
tanern ein Geist sittlicher Wertbezogenheit und ständiger Selbstprüfung 
eigentümlich sei, begegne der Dichter in der Bearbeitung seines Stoffes Men- 
schen, aus denen er Gestalten mit einem erhöhten Bewußtsein ihrer selbst 
formen könne. (People of a higher self-awareness)!7. 

Schon der Titel des Dramas, The Crucible, weist darauf hin, daß es um 
ein Klären und ein Bewußtmachen menschlichen Werterlebens geht. Das 
englische Wort „crucible“ bezeichnet den Schmelztiegel des Chemikers, im 
übertragenen Sinne bedeutet es geistige Klärung und sittliche Läuterung!®. 

In den drei genannten Dramen A. Millers führt der Weg des Menschen zu 
erhöhter Bewußtheit durch eine Auseinandersetzung mit der Gemeinschaft, 
in die er gestellt ist. Der Dichter sieht in dieser Verknüpfung eine wesentliche 
Voraussetzung für sein dramatisches Werk, wenn er sagt: „A new poem on 
the stage is a new concept of relationships between the one and the many 
and the many and history“!®. 

In seinem frühesten Schauspiel, All My Sons, entsteht der tragische Kon- 
flikt aus der Verletzung des von der Gesellschaft geforderten Sittengesetzes 
durch einen Einzelnen. Ein Fabrikant hatte im Kriege schadhaftes Material 
hergestellt und wider besseres Wissen an die Armee verkauft, so daß der 
Tod vieler Menschen die Folge war. Im Verlauf der dramatischen Handlung 
kommt er zum eigentlichen Bewußtsein seiner Schuld, d. h. er hört auf, sein 
Tun in der Isolierung seines privaten Schicksals zu sehen, und lernt es ver- 
woben in das Seinsganze der Gemeinschaft begreifen. Damit gewinnt er die 
Kraft zur sühnenden Tat. 

In Death of a Salesman greift Arthur Miller von Neuem das Problem des 
Verhältnisses zwischen Individuum und Gesellschaft auf. Der alternde, im 
Leben gescheiterte Handlungsreisende ist einer von den Vielen; keine starke 
Persönlichkeit, welche die Kraft hätte, sich äußeren Widerständen entgegen- 
zusetzen, sondern ein verlorener Einzelner in einer fremden Welt, der er 
eingefügt bleibt, obwohl ihr Gesetz des materiellen Erfolges, das er nicht zu 
erfüllen vermag, ihm sinnlos geworden ist. - Mit äußerster Verfeinerung 
spürt Arthur Miller die gegenseitige Durchdringung von Individuum und 
Gesellschaft auf. Es kommt ihm nach seinen eigenen Worten darauf an: 

To make one the many, as in life, so that „society“ is a power and a mystery of 
custom and inside the man and surrounding him, as the fish is in the sea and the 
sea inside the fish, his birthplace and burial ground, promise and threat?, 


In Arthur Millers drittem Drama, The Crucible, tritt der Konflikt zwi- 


18 Arthur Miller’s Collected Plays, New York, 1957, vgl. besonders S. 21. 

17 2.2.0.8. 44. > 

18 Die deutsche Übersetzung „Die Hexenjagd“ ist irreführend, da sie das Stück zu 
sehr auf die äußere Handlung festlegt. 

19 Collected Plays, S. 53. 20 2.2.0.,5.30, 
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schen Individuum und Gesellschaft aus der privaten Sphäre in die öffentliche 
und zugleich aus der Gegenwartsgebundenheit in die Perspektive historischen 
Geschehens. Er nimmt hierdurch weitere und tiefere Ausmaße an als in den 
vorangegangenen Werken. Der Dichter gestaltet seinen Vorwurf in engster 
Anlehnung an die geschichtlichen Begebnisse und hat für die Motive wie für 
die Charaktere weitgehend die Proßeßakten und andere zeitgenössische 
Quellen verwendet. Keiner seiner Vorgänger in der Dramatisierung der 
Salemer Vorkommnisse, auch nicht Longfellow, hatte sich um derartige hi- 
storische Treue bemüht. Man darf in ihr den Willen sehen, einem Thema, 
dessen Gegenwartsbezogenheit dem Dichter wesentlich ist und in seinen 
erläuternden Bemerkungen stark hervorgehoben wird, überzeitliche und 
damit allgemeingültige Bedeutung zu verleihen. Indem Arthur Miller in 
seinem Drama die geistige und gesellschaftliche Atmosphäre des frühpuri- 
tanischen Neuengland wieder erstehen läßt, dabei aber immer die Aktualität 
der Vorgänge akzentuiert, betont er, daß hier ein amerikanischer und zugleich 
allgemein menschlicher Konflikt zum Austrag kommt, der heute wie vor 
300 Jahren in ähnlicher Weise das Leben eines Volksganzen zu erschüttern 
vermag, und der nicht als zeit- oder ortsbedingt abgetan werden kann. 

Als das Drama The Crucible entstand, hatte die Welt in den voran- 
gegangenen Jahrzehnten erlebt, wie konformistische Gemeinschaften den 
Einzelnen versklaven und vernichten und ganze Volksgruppen dem Despo- 
tismus ihrer Wahnideen aufopfern. Als dieses Schauspiel über die ameri- 
kanischen Bühnen ging, stand die Offentlichkeit in den Vereinigten Staaten 
unter dem Eindruck jener modernen „Hexenjagden“, welche die Furcht vor 
der Ausbreitung kommunistischer Ideologie und vor sowjetischer Spionage 
in Amerika ausgelöst hatte, und in denen der „McCarthy-Ausschuß“ Ge- 
legenheit fand, seine Machttriumphe zu feiern. Die Tätigkeit dieses Aus- 
schusses, der neben berechtigtem Eingreifen in Angelegenheiten der Offent- 
lichkeit doch auch mit Terror und Gesinnungsschnüffelei, kurz — mit den 
Waffen einer totalitäiren Macht — arbeitete, erinnerte weite Kreise der 
amerikanischen Öffentlichkeit an die puritanischen Hexenverfolgungen. A. 
Millers Theaterstück wurde als eine dichterische Spiegelung der gegen- 
wärtigen Zeitereignisse aufgefaßt. Der Verfasser sagt hierzu: 


It was not only the rise of „McCarthyism“ that moved me, but something which 
seemed much more weird and mysterious. It was the fact that a political, objective, 
knowledgeable campaign from the far Right was capable of creating not only a terror, 
but a new subjective reality, a veritable mystique which was gradually assuming even 
a holy resonance. The wonder of it all struck me that so practical and picayune a 
cause, carried forward by such manifestly ridiculous men, should be capable of 
paralyzing thought itself, and worse, causing to billow up such persuasive clouds of 
„mysterious“ feelings within people. It was as though the whole country had been 
born anew, without a memory even of certain elemental decencies which a year or 
two earlier no one would have imagined could be altered, let alone forgotten. 
Astounded, I watched men pass me by without a nod whom I had known rather 
well for years; and again, the astonishment was produced by my knowledge, which 
I could not give up, that the terror in these people was being knowingly planned and 
consciously engineered, and yet that all they knew was terror. That so interior and 
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subjective an emotion could have been so manifestly created from without was a 
marvel to me. It underlies every word in The Crucible. — — — I had known of the 
Salem witch hunt for many years before „McCarthyism“ had arrived, and it had al- 
ways remained an inexplicable darkness to me. When I looked into it now, however, 
it was with the contemporary situation at my back, particularly the mystery of the 
handing over of conscience which seemed to me the central and informing fact 
of the time?!, 

Was Arthur Miller von seinen Vorgängern in der Aufnahme dieses 
historischen Stoffes unterscheidet, wird aus diesen Worten deutlich. Barker, 
Mathews und Longfellow beließen ihre Darstellung in der Zeitsphäre des 
Vergangenen. Wohl waren sie von der menschlichen Gültigkeit ihres Themas 
angerührt, aber sie mochten seine überzeitliche Bedeutung doch nicht wahr 
haben, neutralisierten sie vielmehr durch einen optimistischen Evolutions- 
glauben, kraft dessen die von ihnen aufgerufene Problematik als über- 
wunden erscheinen konnte. Arthur Miller begreift die Vorgänge in Salem als 
Anzeichen für Gefahren, die je und je den Menschen bedroht haben und 
noch bedrohen, die immer von neuem bekämpft werden müssen und gegen 
die kein Sieg endgültige Sicherheit schafft. 

Den Folgen der Unterwerfung des Individuums geht Miller bis ins letzte 
nach und erkennt, daß sie in der Zerstörung der Personalität des Menschen 
enden. Wer sein Gewissen der Allgemeinheit überantwortet hat, ist nicht 
mehr selbstverantwortliches Individuum, sondern verliert seine Identität und 
wird zum bloßen Funktionsträger, der zu Handlungen verleitet werden kann, 
die seiner ursprünglichen Natur zuwiderlaufen. 

In verschiedener Stärke und Art prägt sich die Disintegration der Per- 
sonalität in den handelnden Figuren des Schauspiels aus. Da ist der Orts- 
geistliche Mr. Parris, ein unsicherer, von ungestilltem Geltungstrieb ver- 
zehrter Mensch, ein Unzufriedener, weil ihm von vielen Mitbürgern die 
schuldige Hochachtung vorenthalten wird. Als seine Tochter erkrankt und 
Symptome der Besessenheit erkennen läßt, veranlaßt er nur widerstrebend, 
daß ihr Übel mit exorzistischen Praktiken behandelt wird. Er fürchtet, sein 
letztes Ansehen zu verlieren, wenn er den Mächten des Teufels nicht ent- 
gegentritt, würde die Krankheit aber lieber geheim halten. Bei dem raschen 
Umsichgreifen des Wahnes erkennt Parris seine Gelegenheit, als Führer 
eines allgemeinen, von den geistlichen und weltlichen Autoritäten unter- 
stützten Kampfes sein wankendes Ansehen wieder herzustellen. Nicht die 
Überzeugungskraft des Fanatikers macht ihn zum Hexenverfolger, sondern 
als sittlich haltloser Schwächling schwimmt er mit dem Strom und verwirft, 
getragen von den Wogen der öffentlichen Erregung, alle Bedenken über die 
Rechtmäßigkeit seines Verhaltens. 

Sein Amtsbruder Hale ist ein Mensch von größerem Format. Man hat 
ihn in Anerkennung seiner theologischen Gelehrsamkeit und seines un- 
tadeligen Rufes als Seelenhirte nach Salem kommen lassen, um bei den 
Untersuchungen den weltlichen Behörden als Geistlicher zur Seite zu stehen. 
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Mit der Überzeugungskraft seines Glaubens und seines Wissens treibt er die 
Prozesse voran in dem Bewußtsein, einer guten Sache zu dienen. Ihm fällt 
es nicht leicht, seine natürliche Menschlichkeit zu unterdrücken. Dennoch heißt 
er das grausame Verfahren des Gerichtes gut als einer, der zum Vollzieher 
des öffentlichen Willens geworden ist und damit sein Gewissen außerpersön- 
lichen Mächten überantwortet hat. Erst, als ihm bei der Verhandlung eines 
Falles die Verlogenheit der Anklage unabweisbar erscheint, wendet Hale 
sich dagegen. Jetzt aber kann sein Wort die Autorität des Gerichts und die 
Gewalt des Massenwahns nicht mehr aufhalten, und ihm bleibt nur übrig, 
unter ohnmächtigem Protest den Gerichtssaal zu verlassen. 

Die Gestalt Hales hat manches Gemeinsame mit der des milden Walford 
bei Barker und des Cotton Mather bei-Longfellow. An ihr wird deutlich, 
was die Vorgänger Arthur Millers nicht erkennen konnten oder wollten: die 
Macht, welche eine von irrationalen Impulsen gelenkte konformistische Ge- 
sellschaft auch über charakterstarke und sittlich verantwortungsbewußte Men- 
schen ausübt. 

Bei einer dritten Gestalt tritt die Zerstörung der Personalität noch unter 
einem anderen Aspekt hervor, bei John Proctor, der Hauptfigur des Dramas. 
Er lehnt, anders als sein Mitbürger, den Aberglauben ab, ist unabhängig und 
klardenkend genug, die Motive hinter den Anklagen zu durchschauen. Doch 
auch er hält nicht stand, als man ihn der Hexerei beschuldigt und zu Tode 
verurteilt. Denn Proctor, der nach außen hin stark erscheint, ist ein mit sich 
selbst zerfallener, innerlich gebrochener Mensch. Er fühlt sich durch Untreue 
gegenüber seiner Frau als Sünder, und obwohl er seine Geliebte aufgegeben 
hat und ein Leben strenger Selbstzucht führt, obwohl er mit höchstem Opfer- 
mut für seine angeklagte Frau eintritt, verläßt ihn nicht das Bewußtsein 
einer unsühnbaren Schuld. Eben weil Proctor sich als Unwürdiger vorkommt, 
erliegt er im Gefängnis der Versuchung, ein unwahres Schuldbekenntnis zu 
machen, um so sein Leben zu retten. (Denn, wer sich des Umgangs mit dem 
Teufel bezichtigte, entging der Todesstrafe.) Nicht aus Todesangst zeigt er 
sich dem Drängen der Richter willfährig, sondern weil er glaubt, als wert- 
loser Mensch zu gering zu sein, das Opfer des Märtyrertodes darbringen zu 
sollen. 

Arthur Miller findet in dem ungelösten Sündenbewußtsein die psycho- 
logische Erklärung für das Phänomen der Überantwortung des Gewissens 
und damit für die Zerstörung der Personalität des Menschen. Weil in den 
puritanischen Gemeinschaften der Mensch sich durch das Bewußtsein seiner 
Sünde ständig schuldig fühlen mußte und weil in modernen totalitären Ge- 
meinschaften ein ähnliches Sündenbewußtsein wachgehalten wird, war und 
ist der Einzelne im Konflikt mit der Gesellschaft von Vernichtung bedroht. 

Hier zeigt sich ein wesentliches Merkmal in Arthur Millers Auffassung 
und dramatischer Gestaltung des Kampfes zwischen Individuum und Gesell- 
schaft, die sich unterscheidet von der Haltung großer europäischer Dramatiker 
diesem Kanflikt. gegenüber. Bei ihnen mag der Held wohl physisch zugrunde 
gehen (wie in Schillers Kabale und Liebe) oder äußerlich scheitern (wie in 
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Ibsens Volksfeind), aber seine Selbstachtung weiß er zu bewahren, denn er 
ist durch kein Schuldgefühl gegenüber der Gesellschaft innerlich gebrochen. 
In Amerika — und im modernen Massenstaat allerorten — wo der Zwang zur 
Anpassung, wie ihn eine egalitäre Lebensordnung ausüben kann, eine 
ständige Gefahr bedeutet, tritt das Ausgesetztsein des Menschen in seiner 
radikalen Konsequenz in Erscheinung. Die starke Wirkung des modernen 
amerikanischen Dramas in Europa - eine Wirkung, an der Arthur Millers 
Werk bedeutenden Anteil hat — beruht nicht zuletzt darauf, daß die ameri- 
kanischen Dramatiker diese Situation, von der die moderne Alte Welt nicht 
minder betroffen ist als die Neue, zwingend gestalten. 

Millers Crucible führt aber über den Zusammenbruch des Menschen hinaus, 
der Protagonist bleibt im Ausgang nicht der wirklich Besiegte, der sittlich 
 Vernichtete. Wohl konnten ihm die Richter ein falsches Geständnis ab- 
ringen. Als sie dies Geständnis jedoch öffentlich bekanntgeben wollen, er- 
wacht Proctors Widerstandskraft. Er kann die Verunglimpfung seines Namens 
vor den Mitbürgern, die seine wahre Gesinnung kennen, nicht ertragen. Er 
kann es auch nicht verantworten, den seelischen Widerstand derer, die sich 
vor dem Terror nicht beugen wollen, durch sein Beispiel zu zerstören. So 
zerreißt Proctor das Schuldbekenntnis und erleidet den Tod in der Gewiß- 
heit, durch die letzte Tat seine Menschenwürde wiederhergestellt zu haben. 

Wenn der Dichter den Verurteilten zu der Einsicht kommen läßt, daß der 
Einzelne nur in der Gemeinschaft, für sie und für sich selbst zugleich handeln 
‘ darf, so bekennt er sich damit zu jener amerikanischen Grunderfahrung des 
polaren Bezuges zwischen Individuum und Gesellschaft, auf deren Bedeutung 
wir hinwiesen. Indem Miller derart die Verflochtenheit des Einen mit den 
Vielen hervorhebt, macht er seine dichterische Deutung des historischen Stoffes 
zu einem gültigen Gleichnis amerikanischen Daseins, wie es seine Vorgänger 
in ihren Dramen nicht zu geben vermochten, da sie den Einzelnen zu sehr als 
bloßes Opfer eines krankhaften, nicht wesensbedingten Massenexzesses ge- 
sehen hatten. 

In John Proctors Tod erfüllt sich der Sinn des Dramas The Crucible. Die 
Läuterung, von der der Titel kündet, hat sich vollzogen. Gehalten von dem 
Glauben, daß er auch als Fehlender kein Verlorener ist, daß ihm aufgegeben 
bleibt, seine Selbstachtung als sittlich verantwortliches Wesen bis zum letzten 
zu bewahren, kann der Mensch dem Vernichtungswillen außerpersönlicher 
Mächte entgegentreten. Der Konflikt zwischen Individuum und Gesellschaft 
wird in Millers Werk zur Verkörperung dessen, was ihm als Ziel des Dramas 
gilt: dem Menschen ein erhöhtes Bewußtsein seiner selbst zu geben und ihn 
so dem Lebenssinne näher zu führen. 


KLEINE BEITRÄGE 


Noch einmal hera duoder. 


Die Eingangszeile des ersten Merseburger Zauberspruchs mit dem auffallenden 
hera duoder lockt immer wieder zu Konjekturen und Deutungen heraus. Zuletzt hat 
Gerh. Eis in der Januarnummer von „Forschungen und Fortschritte“ (1958) vor- 
geschlagen, hera muoder zu lesen; in diesen Müttern will er Matronen erblicken. 
Diese Konjektur erfordert nur eine geringfügige Textveränderung, aber es will mir 
scheinen, daß sonst nichts für den Vorschlag spricht. Ein erstes Bedenken ist, daß 
über ein Eingreifen von Matronen in einen Kampf nirgendwo etwas verlautet, wie 
Eis selbst zugibt. Matronen sind (nach J. de Vries, Altgerm. Religionsgeschichte 
$ 522—528) Schützerinnen der Familie, der‘Niederlassung, der Feldfrüchte, des 
Stammes; es sind gütige, Gaben verleihende Wesen, die der Schlacht fernstehen. 
Sodann verlangt der Stabreim im Spruch doch wohl, daß das Ah in hera unorga- 
nisch ist (eiris-idisi-(h)era); bei einer Lesung hera geht der Stab aber verloren. 
Weiter scheint säzun „setzten sich“ zu bedeuten, denn die idisi sitzen ja nicht, son- 
dern sie sind tätig, halten das Heer auf und klauben an den Fesseln der Gefangenen. 
Zu diesem sazun erwartet man eine nähere Bestimmung, wohin sie sich setzen. Eis’ 
Lesung des Textes bietet dazu keine Gelegenheit. 

Auf Grund dieser drei Bedenken glaube ich, daß es sich empfiehlt, an der 
Auffassung festzuhalten, daß unter den idisi Walküren zu verstehen sind, die auch 
westgermanisch bezeugt sind; sie spielen ihre Rolle in der Schlacht, wcrauf auch 
ihre Namen wie an. Gunnr, Hildr, Hlokk (Kette) und Herfjgotur hinweisen (de Vries 
$ 192). In hera duoder möchte ich nach wie vor als ersten Bestandteil (A)eradu er- 
blicken, wie R. Kögel einst schon vorschlug (PBB. XVI, 507) und was ich in dieser 
Zeitschrift verteidigt habe (NF. III, 75f.); der zweite Bestandteil — oder ist vielleicht 
mit Kögel als eine Verderbnis von nidar zu fassen. Die erste Zeile des Zauberspruchs 
hätte demnach ursprünglich gelautet: Eiris (wohl Verderbnis von einis) sazun idisi, 
säzun heradu nidar = Einst setzten sich Schlachtjungfrauen nieder, flogen zur Erde 
hinab. 


H.W.]J.Kroes (den Haag) 


Rilke und Rodin: ihre Stellung zur Frau. 
Eine Richtigstellung. 


R. M. Rilke: Rodin. Ein Vortrag, — Die Briefe an Rodin. Nachwort von Oswalt 
von Nostitz. Frankfurt a. M./Hamburg 1955. (Fischer-Bücherei, 101.) 

Wieland Schmied: Rilke und die Frauen. Zur 30. Wiederkehr seines Todestages. In: 
Wort in der Zeit II (1956), 744ff. 

Eingewurzelte Meinungen haben schon manche Fehllesung verursacht; im vor- 
liegenden Falle verführt die Tatsache, daß Rilke — namentlich im „Malte“ — in den 
ungestillt Liebenden das Wesen der Liebe am reinsten verkörpert sieht, den Hrsg. 
des sonst verdienstlichen Taschenbändcens zu einer Mißdeutung des Gegensatzes 
von Rilke und Rodin in ihrer Haltung zur Frau. So erklärt er (S.156): „Während 
sich Rodin zu einer unbefangenen, nach Besitz trachtenden Sinnlichkeit bekennt, 
und die Frau ‚als Nahrung für den Mann‘ betrachtet, ‚wie ein Getränk, das ihn 
durchströmt von Zeit zu Zeit‘, preist Rilke die entsagende Liebe; er sucht dem 
andern begreiflich zu machen, daß ‚die Frau das Verstellte ist, die Falle, die Fuß- 
angel, auf den Wegen, die die einsamsten und seligsten sind‘.“ W. Schmied über- 
nimmt diese Auslegung unbesehen in seinen Aufsatz „Rilke und die Frauen“ und 
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fügt hinzu: „Seltsam enthüllende Worte, die Rilke nie einer Frau schrieb, zumindest 
nie so offen! ‚Ihm scheint entgangen zu sein, daß dem Zitat Nostitz’ der Brief Rilkes 
an seine Gattin Clara vom 3.9. 1908 zugrundeliegt, der das Gespräch referiert. 

Die Unklarheit entspringt offenbar aus folgendem Satz: „Daß die Frau das Ver- 
stellte ist ...: das scheint ihm verhängt.“ Nostitz versteht „verhängt“ als „verhüllt, 
verborgen“, wiewohl dies eine recht ungewöhnliche Ausdrucksweise wäre. Nahe- 
liegender ist jedenfalls die Bedeutung „vom Schicksal verhängt, unausweichlich“. 
Während die Lesung Nostitz’ den Inhalt des Subjektsatzes als etwas erscheinen 
läßt, was Rodin nicht begreift, was also von Rilke in die Diskussion geworfen sein 
muß, stellt sich uns derselbe Inhalt als die Überzeugung Rodins dar. Dazu stimmt 
der vorhergehende Satz, worin der Dichter betont: „Ich sprech ihm... von Frauen, 
die nicht den Mann festhalten wollen ...“ — von Frauen demnach, die nicht „Fuß- 
angeln“ sind. Die „seltsam enthüllenden Worte“ (W.Schmied) wurden also nicht 
von Rilke, sondern von Rodin gesprochen, und der Dichter distanziert sich ausdrück- 
lich von ihnen. Auch Else Buddeberg (R.M.Rilke. Eine innere Biographie. Stutt- 
gart 1955. S.145) liest die Briefstelle in diesem Sinne. Ursula Emde (Rilke und 
Rodin. Marburg/Lahn 1949. S.18) formuliert den „Gegensatz der Weltanschau- 
ungen“, der in der Unterredung aufgedeckt wird, etwas allgemein so, daß „Rodin 
in der Liebe nur Leidenschaft und Rausch zu sehen vermochte“, während Rilkes 
Auffassung „über das Begehren des geliebten Gegenstandes hinauswuchs und in 
letzter Vergeistigung in sich selbst Genüge fand“. Werner Kohlschmidt (Rilke und 
Rodin. In: Atti del 5. congresso internazionale di lingue e letteratura moderne. 
Firenze 1955. S. 513ff.) geht auf diesen Punkt des Verhältnisses der beiden Künstler 
zueinander nicht ein. 

Rilke selbst führt in seinem Brief die Verschiedenheit der Auffassungen auf 
„Rasse“ zurück — in diesem Zusammenhang fällt übrigens das Wort „Verhängnis“, 
welches die oben vertretene Bedeutung des Wortes „verhängt“ vorbereitet. Gemeint 
ist wohl, daß die beiden Gesprächspartner aus verschiedenen Traditionen kommen: 
Rodin aus einer romanischen, die dem Künstler den Umgang mit der Frau ge- 
stattet, ja, als Anregung und Stärkung anrät, die Frau jedoch von persönlicher Teil- 
nahme an seinem Schaffen ausschließt. Rilkes Hinweis auf die portugiesische „Nonne“ 
(Marianna Alcoforado) dient dazu, die Liebesfähigkeit der Frau über die sensuelle 
Befriedigung hinaus und damit mindestens die Gleichwertigkeit von Mann und 
Frau gegen Rodin zu beweisen, für den die Frau „unter alledem“ bleibt. Nur aus 
dieser Rodinschen Sicht ist die Frau als die „Falle“ zu verstehen, die den Künstler 
bei sich festhalten will, um ihn nicht an sein Werk zu verlieren, das „über“ ihrem 
Bereich liegt. Rilke kommt aus einer germanischen Tradition, die ihn im Worpsweder 
Künstlerkreise und bei seinem Aufenthalt in Schweden stark beeindruckt hatte; 
sie stellt die Verbundenheit von Mann und Frau bis ins Werk als Ideal auf, will 
Kunstverwirklichung und Lebensverwirklichung vereinen und verweigert dem Künst- 
ler (streng genommen) den Umgang mit der Frau, sofern er sie nicht zur Gefährtin 
seines Schaffens machen will. Das Bewußtsein der Zusammengehörigkeit soll dabei 
bewirken, daß die Frau keine Ansprüche an den Mann stellt, die ihn von seinem 
Werke abziehen könnten. 

Überraschen mag es, daß der Dichter damit eine Auffassung zu verteidigen 
scheint, die er in einem Brief an Lou Andreas-Salom& (8.8.1903) mit dem Blick 
auf Heinrich Vogeler abgelehnt hatte: damals war ihm der Verzicht auf mensch- 
liche Bindungen zugunsten von Rodins „Einsamkeit“ unabdingbar erschienen. Die 
Trennung von Kunst und Leben, die er an diesem bewunderte (vgl. neben dem 
letztgenannten Brief auch den vom 8.4.1903 an Clara), stimmt zu der im Gespräch 
geäußerten Auffassung des Bildhauers. Rilke selbst verlangt jedoch 1908 für sich 
bereits mehr: die Trennung soll mit Zustimmung jener Menschen geschehen, denen er 
im Leben verbunden ist, und in ihrer Zustimmung soll sie gleichsam wieder aufgehoben 
werden, indem die Gemeinsamkeit von Mann und Frau als unsichtbare Wirklichkeit 
auch das Schaffen des Künstlers umschließt. Dies ergibt sich aus den Weihnachts- 
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briefen des Jahres 1906 (17.und 19.12.) an Clara (z.B.: „ist dann nicht doch ein 
Haus um uns, ein wirkliches, für welches nur das sichtbare Zeichen fehlt“). Eine 
solche Synthese im Bilde der wahren, unsichtbaren Wirklichkeit schwebt dem Dichter 
auch für Rodin vor; deswegen scheint es ihm ‚wichtig, daß er dem Bildhauer den 
eigenen, entgegengesetzten Standpunkt dargelegt hat und daß diese „Stimme“ nun 
„in seiner [Rodins] Wirklichkeit“ ist. 

Einzuschränken ist daher ferner Nostitz’ Behauptung, die Gespräche mit Rodin 
von 1908 hätten „vor allem der Aufdeckung ... [dieses] latenten Gegensatzes“ ge- 
dient: Rilke berichtet seiner Gattin diesen Teil der Gespräche eingehender, weil er 
damit die erwähnten Briefthemen weiterführt und hofft, sie werde einsehen, daß 
die Trennung von ihr und dem Kinde für ihn nicht die Auflösung der Ehe bedeute. 
Auc die folgenden Briefe (4. und 6.9.1908) bestätigen diese seine Sorge: „Besser 
könnten wir nicht auf dieselbe Summe kommen, jeder für sich zusammenzählend, was 
er denkt und empfindet.“ Für Rodin hingegen müsse sich „in seinen ungeheuren 
Summen“ durch die falsche Stellung zur Frau ein „Rechenfehler“ ergeben (3.9.1908). 

Es ist bezeichnend, daß Rilke auch später immer wieder nach der selbst künstlerisch 
tätigen Frau sucht, die zugleich bereit sein soll, verstehend zurückzutreten, wenn ihn 
sein Werk ruft. Aus .diesem Gesichtswinkel ist seine Enttäuschung an Benvenuta 
(Magda von Hattingberg) ebenso zu verstehen wie seine Bindung an Merline (Baladi- 
ne Klossowska), die hierin seinem Ideal am nächsten gekommen zu sein scheint 
(vgl. den Brief Merlines vom 5.1.1921 und Rilkes Brief an sie vom 21.3. 1921: „daß 
Du in meiner Arbeit nie die Rivalin siehst“). Daher ist das Wort von der „eternelle 
inimitie entre la vie et le grand travail“, das Dieter Bassermann im Nachwort 
zu diesem Briefwechsel aus dem „Requiem für eine Freundin“ von 1908 (S. W. I 655f.) 
zitiert (R.M.Rilke et Merline: Correspondance. 1920—1926. Zürich 1954. S. 607), 
dort weniger am Platze als bei den meisten anderen Freundschaften des Dichters. 
Rilke selbst gebraucht im Brief vom 18.11.1920 den Ausdruck „l’inconcevable polarite 
de la vie et du travail sublime“, was denn doch etwas anders klingt. Gerade mit 
dem Blick auf die Unterbrechung seines Aufenthaltes auf Schloß Berg durch die 
Reise zu Merline im Januar 1921 äußert Rilke im Brief an die Fürstin Thurn und 
Taxis vom 17.2.1921, er habe zwar im Konflikt zwischen Leben und Arbeit diese 
gewählt, doch „sollte... mein Abkommen mit dem Leben nicht in einer Absage be- 
stehen (fühl ich), was ja einfacher wäre, sondern ich hoffe immer, ihm, dem un- 
erschöpflichen, eine Zustimmung abzuringen ...“. Ähnlih dann am 10.3.1921 an 
Gräfin M.: sein einer Konflikt sei, „das Leben mit der Arbeit in einem reinsten 
Sinne zu vertragen“; die beiden Möglichkeiten, die er ablehnt, sind einerseits die 
„Askese“, andererseits der „gierige Betrug am Leben zugunsten der Kunst“. Be- 
zeichnenderweise erinnert sich der Dichter sodann an den alternden Rodin und gibt 
zu, daß dieser „es doch nicht gekonnt“ habe; die „trübsten Verwirrungen“, die Rilke 
bereits im Brief vom 3.9.1908 an Clara hatte heraufkommen sehen, hätten dem 
Bildhauer ein „Schicksal, weit unter seinem Niveau“ bereitet. Den Grund hiefür sieht 
Rilke in der Einstellung Rodins zur Frau; seine eigene Konzeption der unsichtbaren 
Lebenswirklichkeit, die, von der Frau anerkannt, auch die Kunst umschließt — als 
„Welt ... der Sterne und des großen Windes“ (21.3.1921 an Merline) —, sollte 
es ihm ermöglichen, „ganz offen und zusagend“ zu sein (10.3.1921 an Gräfin M.). Erst 
die vorbehaltlose Zustimmung zum Leben, die es (wie u.a. der Brief an Gräfin Sizzo 
vom Dreikönigstag 1923 zeigt) zugleich gegen den Tod hin offenhält, ermöglicht eine 
Kunst, die ihrerseits nicht in der abgeschlossenen Eigenwelt des Künstlers verharrt, 
sondern die Verbindung mit jener „größesten, ‚offenen‘ Welt“ (Brief an Hulewicz, 
Poststempel 13. 11. 1925) herstellt und das Sein erreicht. 


Hellmuth Himmel (Graz) 


BESPRECHUNGEN 


Erich Köhler, Ideal und Wirklichkeit in der höfischen Epik: Studien zur Form 
der früheren Artus- und Graldichtung. Beiheft Nr. 97 zur Zeitschrift für romanische 
Philologie, Niemeyer, Tübingen 1956. 266 S. 8°. 


Die Bedeutung dieser Hamburger Habilitationsschrift liegt in dem Versuch, das 
Werk Chrestiens de Troyes in die Geschichte des Artusromans hineinzustellen, um es 
in der Dialektik von Ideal und Wirklichkeit, als Spiegelung des historischen Prozesses, 
in dem die höfisch-ritterliche Welt ihren universalen Führungsanspruch aufgeben 
muß, problem- und formgeschichtlich zu deuten. Eine literarische Synthese mit der 
Absicht, die einzelnen Romane vom Erec bis zum Contes del Gral als integrierende 
Teile einer Gesamtaventüre des höfischen Rittertums zu betrachten, lag bisher noch 
nicht vor. Sie setzte voraus, erst einmal das Geschichtsbewußtsein des höfischen Rit- 
tertums von dem Ursprung seiner Doppelbestimmung chevalerie — clergie in den 
antikisierenden Romanen (Theben, Troja, Äneas) an darzustellen, in denen es um 
1150 seinen Führungsanspruc literarisch anmeldet und unter Berufung auf die 
translatio studii geschichtlich legitimiert!. Sie erforderte andererseits, die Betrachtung 
über die Romane Chrestiens hinaus bis zur Entstehung der neuen Form des Prosa- 
romans weiterzuführen, die nicht zufällig mit dem Gralstoff verbunden ist und am 
Ende dem Dichter von La Mort le Roi Artu (um 1230) dazu dient, den großen Zyklus 
des Lancelot en prose mit der Apokalypse des Artusrittertums abzuschließen. Der Vf. 
hat vornehmlich an die Arbeiten von Kellermann, Bezzola und Emmel anknüpfen kön- 
nen, die vor ihm die Umwendung von der älteren Quellen-, Stoff- und Motiv- 
forschung zur Deutung der Texte und der Struktur des Artusromans vollzogen 
hatten?. Wenn ihre Ergebnisse durch den historischen Prozeß, in den sie der Vf. 
einrückt, oft in einem überraschend neuen Lichte erscheinen, liegt dies nicht allein an 
der Korrektur werkimmanenter Deutungen, die sich wie von selbst aus dem über- 
greifenden, in allen Fragestellungen gewahrten, bzw. neu aufgewiesenen Zusammen- 
hang der Artusromane ergibt. Der Schritt, durch den der Vf. über seine Vorgänger 
hinauslangte, ist auch methodisch dadurch neu begründet, daß er seine Untersuchung 
auf einem Grundprinzip der Gattungspoetik aufgebaut hat: dem Wesensunterschied 
von Epos und Roman, wie ihn zuerst Hegel in seiner Ästhetik erkannt und dann 
besonders der junge Lukäcs in seiner Theorie des Romans ausgeführt, aber noch nicht 
für die Deutung der mittelalterlichen Epik fruchtbar gemacht hatte. 

Die daraus entspringende Neuorientierung des Verstehens wird in der Darstellung 
allerdings dadurch etwas verdeckt, daß der Vf. die herkömmliche Terminologie (wie 
z.B. ‚Individuum‘ und Gemeinschaft, ‚Volksepos‘, höfische ‚Epik‘, ‚Entwicklung‘ des 
Protagonisten) beibehalten hat, obwohl diese Begriffe im Gang seiner Untersuchung 
vielfach einen neuen Sinn erhalten. Da dieser neue Sinn letztlich eine Revision jener 
Vorentscheidungen des XIX. Jahrhunderts bedeutet, die es bis in die jüngste For- 
schung hinein erschweren, Chanson de geste und höfischen Roman aus ihren eigenen 
Voraussetzungen heraus zu verstehen, scheint es dem Rez. angezeigt, die neuen Be- 
funde gerade von dieser Differenz aus zu beleuchten. So hat gleich das vorangestellte 
Zitat aus Gröbers Grundriß: „Das höfische Epos ist eine Reaktion des Individuums 
gegen die Masse, des persönlichen gegen den Allgemeingeist, gegen die nationale und 


1 Der Doppelbestimmung und dem Geschichtsbewußtsein des höfischen Rittertums ist das 
zweite Kapitel der Arbeit gewidmet; zu La mort le roi Artu konnte sich der Vf. auf 
Arbeiten von J. Frappier (Einl. zu seiner Ausgabe, Textes litteraires frangais, Paris, 
Droz 1954, und Etudes sur la Mort le Roi Artu, Paris, Droz 1936) stützen. 

2 Die letzte Bibliographie der wichtigsten Chrestienliteratur findet sich im Anhang 
zu J. Frappier, Chrestien de Troyes, Paris, Hatier-Boivin 1957 (Connaissance des 


lettres, t. 50). 
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Staatsidee im Heldengedicht“ nur noch heuristischen Wert. Der Einzelritter, der 
sich im höfischen Roman aus dem übergeordneten Verband herauslöst und durch den 
Weg seiner Aventüre wieder in die Gemeinschaft des Artuskreises integriert, bleibt 
auch in seiner ‚Entfremdung‘ stets durch die Normen dieser Gemeinschaft bedingt. 
Darum ist auch seine Wesenssuche letztlich nicht eine ‚Reaktion des Individuums‘, d.h. 
nicht eine in sich selbst zentrierte Erfahrung (wie beim Romanhelden des XIX. Jahr- 
hunderts), sondern — wie aus den Analysen des Aventüre-Kapitels (III) erhellt — 
gleichbedeutend mit einer „exemplarischen Überwindung der Entfremdung 
von Individuum und Gemeinschaft“ (S. 251). Wesenssuche und Reintegration (Unter- 
titel von Kap. III) werden hier nicht mehr als voneinander ablösbare Prozesse ge- 
nommen, sondern stellen sich als die beiden Aspekte ein und derselben Aventüre dar. 
Daraus erfolgt notwendig eine Umkehrung des modernen, organischen Begriffs der 
‚Entwicklung‘. Der sogenannte ‚Entwicklungsroman‘ des Artusritters ist keineswegs 
ein Prozeß der Anverwandlung und Verinnerlichung der äußeren Welt, sondern ge- 
rade umgekehrt dadurch gegeben, daß der „individuelle Innenraum fragwürdig wird 
und sich (...) einer gleichsam mißverstandenen Gesamtordnung fortschreitend anzu- 
verwandeln hat“ (S. 251). Das gilt auch schon für den Auszug des aventüresuchenden 
Ritters, der nur prima facie individuell motiviert ist. Denn der Absonderung des 
Einzelnen liegt immer schon die Selbstentfremdung und Gefährdung der Gemeinschaft 
voraus: die Wesensfindung des Artusritters erschöpft sich nicht in seiner persönlichen 
Vollendung, sie erfüllt sich vielmehr in der Wiederherstellung der gestörten idealen 
Ordnung der höfisch-ritterlichen Welt. Die Aventüre im Roman Chrestiens ist zugleich 
Läuterungsprozeß und Erlösungstat des dafür vorbestimmten Helden, „partieller 
Wiedervollzug der befreienden Höllenfahrt Christi“ (S. 95). 

Mit der so gedeuteten Aventüre wird im Übergang von der Chanson de geste zu 
der höfischen ‚Epik‘ der Gegensatz von Epos und Roman schärfer als bisher hervor- 
gekehrt?: „Die Chanson de geste ist der epische Ausdruck der vollen, unangetasteten 
Kongruenz von Idee und Wirklichkeit des Menschen, von Sein und Bewußtsein (...) 
Der Übergang von der Chanson de geste zum höfischen Roman bezeichnet den Verlust 
dieser Kongruenz bei bleibender Vorstellung von der Notwendigkeit der Wesens- 
einheit“ (S.244). Mit dem Heraufkommen des höfischen Romans, dem historisch der 
Übergang von der ersten zur zweiten feudalen Epoche (Marc Bloch) entspricht, treten 
Ideal und Wirklichkeit in ein Spannungsverhältnis auseinander, das in der Aven- 
türe des Artusritters ausgetragen und wieder aufgehoben wird. Insofern der Vf. diese 
immanente Dialektik in den Romanen Chrestiens Schritt für Schritt aufdect, stellt 
sein Buch die gründlichste Wiederlegung des zählebigen Vorurteils dar, die Artus- 
dichtung stehe als wirklichkeitsfremdes Zaubermärchen jenseits der geschichtlichen 
Welt und bedeute im Vergleich zum nationalen Heldenepos „eine Form der Ab- 
wendung vom Wirklichen“*. Der Artusroman ist indes keineswegs ‚wirklichkeits- 
fremder‘ als die Chanson de geste. Die Frage nach seinem Verhältnis zur Wirklichkeit 
ist nur falsch gestellt, solange man sie an der Widerspiegelungstheorie des modernen 
Realismus orientiert und dabei verkennt, auf welche Weise hier die Kluft zwischen 
Ideal und Wirklichkeit in die Form des Romans selbst eingegangen ist. Denn im 
Artusroman nimmt gerade nicht der Reflex der geschichtlichen Welt, sondern ihre 
Gegenwelt, die Märchenatmosphäre der matiere de Bretagne, die Stelle der Wirk- 
lichkeit ein: „Die Welt um den Artushof ist eine verzauberte, dämonisierte Wirk- 


® Noch E.R. Curtius bezeichnete in seinen Abhandlungen zur afız. Epik beide Genera 
gleichermaßen als ‚Ritterromane‘, die er nur thematisch (‚höfisch‘ und ‚national‘) 
unterschied, dabei aber das Rolandslied und Gormont et Isembard als „Epen im 
wahren Sinn“ aussonderte (vgl. ZrPh 64, 1954, 319ff.). Es wird sich empfehlen, 
künftig die Bezeichnung ‚höfisches Epos‘ durch ‚höfischer Roman‘ zu ersetzen. 

* So noch E. Auerbach in dem Kapitel ‚Der Auszug des höfischen Ritters‘ seiner 


Dargestellte Wirklichkeit in der abendländischen Literatur, Bern, France 
1946, S. 138. R 
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lichkeit, die sich als permanente Gefährdung einer durch den Artushof repräsentierten 
idealen Ordnung erweist. Die aventure, in die der jeweils dafür auserwählte Ritter 
sich stürzt, bedeutet das immer wieder aufgenommene Angehen gegen einen Zauber 
und die ständig zu erneuernde Sicherung der Ordnung“ (S. 77). Das Aventüre-Ideal 
als solches und nicht der enge Ausschnitt der dargestellten geschichtlichen Umwelt 
bestimmt demnach das Verhältnis des höfischen Romans zur Wirklichkeit. Seine Ent- 
stehung führt der Vf. soziologisch auf die eingetretene Differenzierung des ritter- 
lichen Standes in Klein- und Feudaladel zurück: „Indem die aventure zum idealen 
Charakteristikum des ganzen Standes erhoben wird, reintegriert sich der Klein- 
adel in eine der literarischen und höfischen Fiktion nach besitzindifferente, auserlesene 
Gemeinschaft“ (S. 71). Diese Ausgangskonstellation schließt die Möglichkeit weiterer 
Zuordnungen ein: auf die antimonarciistische Tendenz des feudalen Hochadels, der 
dem Königtum mit dem neuen, in Artus inkarnierten Herrscherideal einen korrigieren- 
den Spiegel vorhält, und auf das Bestreben der Plantagenets, den Kapetingern mit der 
Artuslegende eine eigene Herkunftsideologie entgegenzusetzen. Die Erörterung dieser 
Beziehungen zwischen geschichtlicher Wirklichkeit und ritterlihem Wunscbild füllt 
das erste Kapitel; der weitere Gang der Arbeit kann als ein Schulbeispiel dafür 
gelten, wie sich eine literarische Gattung von ihrer soziologischen Ausgangskon- 
stellation ablöst und mehr und mehr ihrer eigenen Dialektik folgt. 

Zu rekapitulieren, wie der Vf. diese immanente Dialektik des höfischen Romans 
in den Einzelaventüren Erecs, Tristans, Clig&s’, Yvains, Lanzelots, Gauvains und 
Percevals geschichtlich entfaltet und als Positionen der Selbstinterpretation des 
höfischen Rittertums auslegt, würde den Rahmen dieser Besprechung bei weitem 
überfordern. Diese Positionen werden in den Kapiteln III—VI nacheinander unter 
verschiedenen Aspekten (Wesenssuche und Reintegration, Erwählung und Erlösung, 
Dialektik der Liebe, eschatologische Vollendung) untersucht und in Kap. VII ab- 
schließend von der Dualität der Form (Zweiteilung) aus zusammengefaßt. Die Frucht- 
barkeit dieses Ansatzes soll hier nur an dem neuen Deutungszusammenhang ver- 
anschaulicht werden, der sich aus der ‚Verdichtung und Wandlung der Ideal-Wirk- 
lichkeitsspannung in der Liebe‘ (Kap. V) ergibt. „Die höfische Liebe mußte für das 
ritterliche Idealbild, die Ehe für die höfische Liebe gerettet werden. Aus dem inneren 
Widerspruc beider Vorstellungen lebt zu einem großen Teil Chrestiens Werk und 
der höfische Roman überhaupt“ (S. 142). Von diesem Widerspruch aus gesehen wird 
deutlich, daß die ‚Rehabilitation der Ehe‘ im Erec ihren letzten Sinn erst dadurch 
erlangen kann, daß auch in der Ehe dem Anspruch der höfischen Liebe als einer 
Bildungsmacht Genüge getan wird. Auch im Cliges steht nicht einfach die zur Ehe 
führende Liebe im Zentrum (wie Förster meinte): Chrestien hat hier weniger die Ehe 
als vielmehr die höfische Liebe als eine gesellschaftsbildende Kraft gegen den Tristan 
verteidigt (S. 148). Der Vf. nimmt hier die (von G. Paris verworfene) Definition des 
‚Anti-Tristan‘ wieder auf und sucht das Dilemma, wie Chrestien als Dichter einer 
nicht erhaltenen Tristanbearbeitung nun selbst einen Anti-Tristan verfassen konnte, 
durch die Hypothese zu lösen, „daß nicht der Dichter, sondern die literarische Behand- 
lung seit Chrestiens eigener Tristan-Bearbeitung einen entscheidenden Wandel er- 
fahren hat, der erst in seinem jüngsten Stadium in aller Schärfe den gesellschafts- 
feindlichen, asozialen Grundgehalt des Stoffes offenkundig werden ließ S. 149). Die 
bis ins Außerste gesteigerte Spannung zwischen Ideal und Wirklichkeit, sozialer 
Funktion und Eigenrect der Liebe schlägt sich in den nächstfolgenden, chronologisch 
ineinander verzahnten Romanen Lancelot und Yvain in zwei Lösungen nieder, die 
den Yvain als „gewolltes Gegenstück und als Korrektiv des Lancelot a 
lassen (S. 170). Die „Besorgnis um die Einheit von ‚Herz und Körper ‚ die der I 
im Lancelot als leitende Intention Chrestiens aufzeigt, vermag bei diesem a - 
trag gegebenen) Stoff die Kluft zwischen dem Absolutheitsanspruch der Be un “ 
allgemeinen Anspruch der Gesellschaft nicht mehr zu überbrücken, obs ne a le 
Lancelot zum vielfachen Retter und Befreier wird. Demgegenüber ste ar : ie 
Aventüre Yvains als Protest des Mannes gegen die Willkürallmacht der Liebe dar. 
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Doch dieser letztgelungene Versuch des höfischen Menschen, die Harmonie der aus 
der Liebe entspringenden Joie wiederherzustellen, wird nun schon dadurch erkauft, 
daß die wiedererrungene ideale Ordnung als laudatio temporis acti und damit als ein 
unwiderruflich Vergangenes erscheint. Im Perceval schließlich, wo der Held zum 
ersten Mal vor der ihm zubestimmten Aventüre (Gralsfrage) scheitert, muß auch die 
Liebe ihre höchste Funktion als alleiniger Antrieb zur sittlichen Vollendung ein- 
büßen: der Gralheld, der eine Schuld trägt, die im Grunde nicht seine eigene ist, 
kann seine Verfehlung nicht mehr vermöge der natürlichen Perfektibilität, sondern 
einzig vermöge einer vorbestimmten Begnadung tilgen. Mit dieser eschatologischen 
Vollendung der ritterlichen Selbstauslegung fällt zugleich aber auch das Aventüre- 
Ideal der Fatalität Fortunas anheim und kündet sich mit dem Motiv der ‚blutenden 
Lanze‘, die nach der überraschend einfachen Hypothese des Vf. auf den (in der 
Historia Regum Britanniae vorweggenommenen) Untergang des Artusreiches vor- 
weist, schon die Endkatastrophe der höfischen Welt an, als „logische Folge einer 
christlich und ständisch gebundenen Gescichtsauffassung, die über die eigene als 
Vollendung mensclicher Existenz verstandene Epoche hinaus sich keine Geschichte 
mehr vorzustellen vermag“ (S. 205). 

E. Köhler hat mit seinem Buch eine erste richtungweisende Gesamtdeutung des 
Artusromans gegeben, die alle weitere Einzelforschung zur Auseinandersetzung 
zwingt und eine parallele Darstellung für die Chanson de geste als dringliches 
Desideratum erscheinen läßt5. Zu einer Weiterführung fordert vor allem auch das 
neubestimmte Verhältnis zwischen Chanson de geste und höfischem Roman äuf. 
Dab&i wäre besonders auch die Unterscheidung von Märchen und Sage zu ver- 
tiefen, in denen der Vf. zwar im Anschluß an M. Lüthi® „durchaus verschiedene 
poetische Sageweisen“ (S.104) sieht, doch ohne weiter danach zu fragen, was sie 
für den Schritt vom Epos zum Roman besagen. Daß Märchen und Sage im Artus- 
roman eine enge Verbindung eingegangen sind (ibid.), gilt indes ungleich mehr 
für seinen Ursprung als für sein Prinzip der Stilisation. Es ließe sich zeigen, 
daß der Sagenheld Artus in dem Maße seinen Sagencharakter abstreift, als er 
in den Romanen Chrestiens zum Märchenkönig wird, und daß sich der aventüre- 
suchende Ritter gerade als Märchenheld am+schärfsten vom Sagenhelden der Chan- 
son de geste unterscheidet. Daß Epos und Roman des Mittelalters auch hierin ausein- 
andertreten, ist in ihrem verschiedenen Verhältnis zu der vorgegebenen mythischen 
Idealität, bzw. in der verschiedenen Einstellung des ‚Sängers‘ und des ‚Erzählers‘ be- 
gründet. Die Entstehung des mit dem höfischen Roman geschaffenen Erzählstils harrt 
noch ihrer Untersuchung. Den Anfang dazu hat J. Frappier gemacht, als er in seinem 
unlängst erschienenen Chrestienbuch das Verhältnis Chrestiens zum Wunderbaren der 
‚matiere de Bretagne‘ jenseits von Keltomanie und Keltophobie zu deuten versuchte 
und dabei Chrestiens „fagon un peu nigmatique de conter“ aus einem bewußt künst- 
lerischen Schalten mit der nicht mehr ganz geglaubten vorgegebenen Mythologie 
erklärte’. Darin bewahrheitet sich letztlich auch am mittelalterlihen Roman eine von 
Ortega in seinen Meditaciones del Quijote erkannte Grundbestimmung der Gattung: 
daß der große Roman notwendig den ironischen Abstand zu einer mythischen Ideali- 
tät voraussetzt, aus deren Auflösung er seine poetische Substanz gewinnt. 


Hans Robert Jauß (Heidelberg) 


5 Ein erster Ansatz dazu ist bisher wohl nur ein Aufsatz von R.R. Bezzola: De 
Roland @ Raoul de Cambrai, in Melanges Hoepffner, 1949, S. 195—213. 

® Das europäische Volksmärchen: Form und Wesen, Bern 1947, dazu der Aufsatz 
Märchen und Sage, in DVS 25 (1951), S. 158— 188. 

? op. cit., vgl. bes. S. 103ff. 
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KarlS. Guthke, Englische Vorromantik und deutscher Sturm und Drang. M. G. 
Lewis’ Stellung in der Geschichte der deutsch-englischen Literaturbeziehungen: Palae- 
stra, Untersuchungen aus der deutschen und englischen Philologie und Literaturge- 
schichte, Band 223. Verlag: Vandenhoeck & Ruprecht, Göttingen 1958, 231 Seiten. 


Die Bedeutung der deutschen Literatur für die englische Romantik ist seit langem 
bekannt, wurde aber noch keineswegs in allen Phasen genügend durchforscht. Die 
Studie von Karl S. Guthke (aus der Göttinger Schule von E. Th. Sehrt und W. 
Kayser hervorgegangen) wendet sich einem wichtigen Aspekt innerhalb dieses Be- 
ziehungsfeldes zu, dem Einfluß der deutschen Sturm- und Drang-Literatur in Eng- 
land durch die Vermittlertätigkeit von M. G. Lewis. Die Übersetzungen deutscher 
Werke, wie deren Einwirkung auf Lewis’ eigenes dichterisches Schaffen, werden ein- 
gehend und mit großer Sorgfalt untersucht in einzelnen Kapiteln, die den Bemühun- 
gen des englischen Schriftstellers um Wieland, Kotzebue, Klinger, Kleist, Goethe, Her- 
der, Schiller, Musäus, C. B. E. Naubert und Zschokke gewidmet sind. Wenn das 
Interesse Lewis’ auch die Grenzen der eigentlichen Sturm- und Drang-Periode über- 
schreitet, so weiß doch Guhlke überzeugend darzulegen, daß diese Stil- und Geistes- 
richtung für den Engländer entscheidend gewesen ist. Er führt aus, wie Lewis in seiner 
Tätigkeit als Übersetzer wie als schöpferischer Schriftsteller der bedeutendste Zeuge 
für die Aufnahme des deutschen Irrationalismus in England ist. Die Neigung der 
Genieperiode zum Übernatürlichen und zur Naturmagie findet ihren Widerhall bei 
Lewis, sie manifestiert sich in seiner Vorliebe für Herders und Goethes Geister- 
balladen, welche — abgesehen vom „Erlkönig* — im damaligen England keine 
weiteren Interpreten fanden, und in dem Eingreifen der Mächte des Überwirklichen 
in das Geschehen seines Romanes The Monk. 


Während der Einfluß von Sturm und Drang auf Thematik und Sinnbezüge bei 
Lewis treffend gekennzeichnet werden, läßt sich die Rückführung seines Sprachstils 


- auf deutsche Urtypen nicht so eindeutig festlegen, wie Guthke dies versucht. Wohl 


leitet er (auf S.218) mit Recht Lewis’ Fähigkeit zum „Realismus des Schrecklichen‘“, 
wie sie in seinem Roman hervortritt, von dem Vorbild der Sturm und Drang- 
Literatur her und charakterisiert in seiner ausgezeichneten Analyse der Kotzebue- 
Übersetzungen sehr genau als das Besondere an Lewis’ Ausdruckskunst seine scharf 
konturierte, wirklichkeitsnahe und individualisierte Sprache, die sich von dem typi- 
sierten Deutsch seines Originals abhebt. Aber damit ist der Ursprung dieses Stils aus 
dem Sturm und Drang keineswegs erwiesen. Der eigentliche Sprachgeist der deutschen 
Genieperiode mit seinem übersteigerten Pathos und seinen krassen Disharmonien 
bleibt Lewis fremd. Bei den Versübersetzungen (besonders denen der Herderschen 
Balladen) hebt Guthke selbst hervor, wie die Sprache des Engländers glättet, aus- 
gleicht und Übergänge schafft, wo der Urtext Brüche läßt. Wenn in diesen Gedichten 
das Element des Naturmagischen nicht widergegeben wird, so erscheint es (entgegen 
Guthkes Ansicht) in der formal meisterhaften Nachdichtung von Goethes „Fischer“ 
stark abgeschwächt, wenn etwa Wendungen wie „a lovely woman“ für „ein feuchtes 
Weib“, „fair Youth“ für den Fischer oder „the river’s guileful queen“ für die Wasser- 
frau gebraucht werden. 

Bei der Deutung des Monk bestimmt Guthke überzeugend das Neue dieses Werkes 
gegenüber dem früheren englischen Schauerroman und macht klar, wie die kennzeich- 
nenden Züge durch deutsche Anregungen bedingt sind. Wenn betont wird, daß die 
„Gothic Romance“ bis zu Mrs. Radcliffe nur das scheinbar Übernatürliche kenne, 
welches stets durch eine die Welt haltende Vernunftordnung erklärt und letztlich 
aufgehoben werde, während bei Lewis der Einbruch des Irrationalen die Welthar- 
monie zerstöre, so ist damit der Sinnbereich des Monk angemessen bestimmt. Trotz- 
dem bleibt der entwicklungsgeschichtlihe Zusammenhang zwischen Lewis als dem 
Vollender des englischen Schauerromans und seinen Vorgängern bestehen. Guthke 
sieht hier zu ausschließlich einen Neuansatz, da er allzusehr von der gedanklichen 
Struktur her urteilt. Als Atmosphäre ist das Schaurige und Übernatürliche (und damit 
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das Irrationale) schon bei Mrs. Radcliffe mächtig, wenn es sich auch nur als Ge- 
schmacksrichtung und Gedankenspiel auswirkt. Wenn bei Lewis aus diesem Spiel 
Ernst wird, so knüpft er darum doch an die Tradition des Genre an. — Guthkes Urteil 
über den Einfluß des Monk auf die englische Hochromantik bedarf der Modifikation. 
Ohne weiteres kann man ihm beipflichten, daß ein Dichter wie Byron von Lewis stark 
beeindruckt war und ihm fruchtbare Anregungen verdankt. Doch dürfen daneben 
nicht die Wirkungen anderer Werke übersehen werden, etwa die von Beckfords 
Vathek, welches, wenige Jahre vor Lewis’ Roman erschienen, ebenfalls der Dämonie 
des Irrationalen Ausdruck verleiht und gerade Byron zur Bewunderung und Nach- 
eiferung anregte. In diesem Zusammenhang wäre auch an die romantische Auffassung 
der Gestalt von Miltons Satan zu denken, die das Bild des schönen, gefallenen 
Titanen wesentlich geprägt hat. 

Diese kritischen Bemerkungen sollen den Wert von Guthkes Schrift keineswegs 
herabsetzen. Wenn einzelne Einwände erhoben wurden, so zeugen sie für die Viel- 
schichtigkeit der in diesem Buche angegangenen Probleme und für die schöne Be- 
reitschaft des Autors, Entscheidungen zu treffen und Stellung zu nehmen. Die her- 
vorragende Bedeutung, die Lewis als Vermittler einer Stil- und Zeitrichtung der 
deutschen Literatur an England zukommt, ist in dieser Studie zum erstenmal voll er- 
kannt und genau erforscht worden. Das Bild des Schriftstellers Lewis wird erhellt 
und seine Stellung in der Literaturgeschichte neu bestimmt. Damit hat Guthke einen 
beachtenswerten Beitrag zu unserer Erkenntnis der englischen Romantik geleistet. 


Teut Riese (Freiburg). 
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PROBLEME UND AUFGABEN DER LITERATURFORSCHUNG ZUM 
DEUTSCHEN SPÄTMITTELALTER 


Donum natalicium 
Hugoni Kuhn quinquagenario oblatum 


Als Ludwig Uhland im Sommer 1831 es unternahm, wohl zum ersten 
Male in der Geschichte der Universitätsgermanistik Vorlesungen über die 
deutsche Dichtung des Spätmittelalters zu halten, sah er sich genötigt, sein 
Vorhaben in einer apologetischen Einleitung ausdrücklich zu rechtfertigen, 
da ja „der angegebene Zeitraum selbst von solchen, die sich mit der Ge- 
schichte der deutschen Dichtkunst eigens beschäftigt haben, im allgemeinen 
für einen undichterischen erklärt“! werde. So wie das Verdammungsurteil 
hier formuliert ist, klingt es recht maßvoll. Was man aber in Wirklichkeit 
vom Spätmittelalter dachte, geht mit unverblümter Deutlichkeit aus der 
Bemerkung hervor, mit der W. Wackernagel den dritten Abschnitt seiner 
Literaturgeschichte eröffnete: „kaum zwei Menschenalter hatte die Blüte der 
Literatur gewährt, zwei Jahrhunderte (so zäh war ihre Lebenskraft) brauchte 
sie um voll abzudorren?.“ Daß solche Geringschätzung, die sich nach dem 
Gesetz der inertia molis bis in unsere Tage fortpflanzt, völlig zu Unrecht 
bestünde, wird niemand behaupten wollen: dichterische Höchstleistungen ist 
uns das Spätmittelalter in der Tat schuldig geblieben. Dies ist eine Erkennt- 
nis, die der Literaturfreund zur Bemäntelung seines Desinteresses in An- 
spruch nehmen mag; dem Literaturforscher, der sich in erster Linie jenseits 
aller Wertfragen um die Erhellung der geschichtlichen Wahrheit zu mühen 
hat, kann sie als Alibi nicht zugestanden werden. Und unser wissenschaft- 
liches Gewissen bei dem zu beruhigen, was hundertfünfzigjährige germa- 
nistische Bemühung an Material zutage gefördert, an Einsichten eröffnet hat, 
besteht vollends kein Anlaß: der Fragen sind darüber nur mehr geworden. 
Ein Vergleich des Geleisteten mit den noch ungelösten Aufgaben zeigt deut- 
lich, daß die literarhistorische Spätmittelalterforschung noch ganz in den 
Anfängen steckt; darüber können auch vereinzelte Versuche von Gesamt- 
darstellungen nicht hinwegtäuschen, die dem allgemeinen Entwicklungssta- 
dium ungeduldig vorauseilen. 

Die germanistische Medizvistik war im 19. Jahrhundert nicht im gleichen 
Maße vom öffentlichen Interesse begünstigt wie die historische, die damals 
durch umfassende Quelleninventarisationen und Denkmälereditionen auf 
eine beneidenswert breite und solide Grundlage gestellt wurde. Um den 


1 Schriften zur Geschichte der Dichtung und Sage. Bd.2 (1866) S.195. Uhland 
bezieht sich auf die Literatur des 15. und 16. Jahrhunderts. 
2 Zitiert nach der zweiten von E. Martin besorgten Auflage (Basel 1879) Bd. I 


S. 145. 
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Rückstand der Germanistik aufzuholen, wurde, wie man weiß, zu Beginn des 
neuen Jahrhunderts auf die Initiative G. Roethes hin eine Institution ins 
Leben gerufen, die durch Schaffung eines ‚Literarischen Grundrisses‘, d. h. 
eines vollständigen Verzeichnisses der edierten wie unedierten Denkmäler 
mit Angabe ihrer Überlieferung, sowie durch selbständige Texteditionen die 
Quellenerschließung in großem Stile vorantreiben sollte. Was ein Gelingen 
dieses weitschauenden Plans! vor allem für die noch wenig entwickelte Spät- 
mittelalterforschung bedeutet hätte, braucht nicht betont zu werden. Doch 
bereits nach dem ersten Weltkrieg zeigten sich schwerwiegende organisato- 
rische Störungen, die die Vollendung des Unternehmens in weite Ferne zu 
rücken drohten, und die auch unter der leider nur kurz dauernden tatkräftigen 
Leitung Arthur Hübners nicht völlig beseitigt werden konnten. Die Bom- 
ben des zweiten Weltkriegs vernichteten dann das gesamte Zettelmaterial, 
das in jahrzehntelanger mühseliger Arbeit gesammelt worden war. Von den 
schwachen Wiederbelebungsversuchen durch die Deutsche Akademie Berlin 
aber ist einstweilen nicht viel zu erwarten. Überhaupt scheint die Aufgabe zu 
groß, als daß sie von den wenigen Mitarbeitern einer einzigen Akademie 
gelöst werden könnte. 

Diese betrübliche Situation läßt es heute dringlicher denn je erscheinen, 
die Denkmälerheuristik im kleinen nachdrücklich zu aktivieren. Leider sind 
heuristische Studien’, wie es den Anschein hat, in der Germanistik nicht nur 
aus der Mode gekommen sondern offenbar immer noch allzu sehr mit dem 
Odium „Positivismus“ belastet. Daß sie aber in Wirklicheit eine vollgültige 
wissenschaftliche Aufgabe darstellen, zeigt auf der einen Seite die muster- 
hafte Dissertation von G. Seewald® über die Marienklagen, aus der auch 
das Verfasserlexikon nachhaltig profitiert hat, auf der anderen Seite das be- 
fremdliche Versagen namhafter Wissenschaftler, wenn es gilt, in Hand- 
büchern ein zuverlässiges Bild von Überlierfung und Forschung zu einem 
bestimmten Literaturdenkmal zu entwerfen”. 


® Hierüber unterrichtet am besten G. Roethes eigener Bericht ‚Die deutsche Kom- 
mission der königlich preußischen Akademie der Wissenschaften. Ihre Vorge- 
schichte, ihre Arbeiten und, Ziele.‘ N. Jbb. f. d. klass. Altert., Gesch. u. dt. Lit. Jg. 16 
(1913) S.37—74 und A. Hübners kritisches Referat ‚Gustav Roethe als wissen- 
rn Organisator, Kleine Schriften zur deutschen Philologie. Berlin 1940. 

.52—64. 

* Nur für die mittelniederdeutsche Literatur ist dank der Energie C. Borchlings 
sowohl die Handschrifteninventarisierung als auch eine Drucbibliographie zum 
Abschluß gekommen. 

® Die umfassendste und bedeutendste Arbeit auf diesem Gebiet seit langen Jahren 
ist ohne Zweifel K.Ruh, Bonaventura deutsch. Bern. 1956. 

° Die Marienklage im mittellateinischen Schrifttum und in den germanischen Litera- 
turen des Mittelalters. Diss. Hamburg 1952/83. 

? Ein Beispiel für viele: unter dem Stichwort ‚Kunz Has‘ findet sich Verf. lex. 2, 
220—222 ein Artikel, der alle Zeichen bibliographischer Sorgfalt zu tragen scheint. 
Die grundlegende Arbeit über den Dichter ist dem Verfasser aber unbekannt 
geblieben, obwohl sie in der angegebenen Literatur zitiert wird (E. Matthias, 
Der Nürnberger Meistersänger Kunz Has. Mitt. d. Vereins f. Gesch. d. Stadt 
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Heuristische Untersuchungen — angesetzt etwa an bestimmten literarischen 
Stoffen oder Formen - dürfen, wenn sie vollen Ertrag bringen sollen, natür- 
lich nicht bei einer Auswertung der bekannten bibliographischen Hilfsmittel 
stehenbleiben, unter denen übrigens K. Goedekes Grundriß für das Spät- 
mittelalter immer noch eine nicht zu unterschätzende Bedeutung hat. Sie 
sollten vielmehr nach Möglichkeit über die Durchsicht der Handschriften- 
und — was oft vergessen wird — Inkunabel-8 bzw. Frühdruckkataloge hinaus 
zu den mittelalterlichen Textzeugen selbst vordringen. Dies ist um so not- 
wendiger, als die deutschen Bibliotheken mit wenigen Ausnahmen sich nicht 
in der Lage gezeigt haben, ihre mittelalterlichen deutschen Bestände in einer 
modernen wissenschaftlihen Bedürfnissen entsprechenden Weise zu erfassen 
und zu beschreiben?. 

Gerade für wissenschaftliche Anfängerarbeiten!® schiene mir in vielen 
Fällen eine heuristische Aufgabenstellung vorzüglich geeignet, weit besser 
jedenfalls als die so beliebten geistesgeschichtlichen oder ästhetisierenden 
Interpretationen, die einen Doktoranden fast immer überfordern, weil sie im 
Grunde die Erfahrungen eines langen Gelehrtenlebens voraussetzen. Vor- 
bedingung wäre freilich, daß von Seiten der akademischen Lehre eine ge- 
wisse methodische Vorbereitung erfolgte. Ein Blick in die Vorlesungsver- 
zeichnisse lehrt jedoch, daß man an vielen Universitäten den jungen Ger- 
manisten seit geraumer Zeit das schuldig bleibt, was doch einen unerläßlichen 
Bestandteil seiner fachlichen Ausbildung darstellen müßte: die Anleitung 
zur Arbeit mit den Quellen. 

Die Folgen dieser Lücke im Programm der Universitätsgermanistik zeigen 
sich daneben am deutlichsten im allgemeinen Rückgang der Editionstätigkeit, 
von dem naturgemäß die Spätmittelalterforschung am stärksten betroffen ist, 
da ja in ihrem Arbeitsgebiet die meisten noch ungelösten editorischen Auf- 
gaben liegen. Als weitere Ursache dieser Erscheinung muß dann wohl auch 


Nürnberg 7 (1888) S. 169—236 u. 8 (1889) S. 239—243). Dort sind nicht nur 
alle von ihm als Inedita verzeichneten Gedichte und zwei weitere von ihm 
übersehene gedruckt, sondern ist auch der Nachweis geführt, daß wir es mit mehre- 
ren Trägern des Namens zu tun haben. 
Der überörtliche, in seiner Art vorbildliche Gesamtkatalog der Wiegendrucke ist 
leider vorläufig nur bis zum Buchstaben E gediehen. 
Der schwerste Vorwurf trifft wohl die Staatsbibliothek München, die von ihren 
tausenden von deutschen Handscriften heute gerade zweihundert wissenschaftlich 
einigermaßen zureichend katalogisiert hat. Die Neuerwerbungen des späten 19. und 
des 20. Jahrhunderts, die bei Schmeller noc fehlen, sind Überhaupt nur in 
flüchtigen handschriftlichen Notizblättern aufgenommen worden. — Ein im Manu- 
skript bereits längere Zeit fertiggestellter neuer Katalog der deutschen Hand- 
schriften der ÜOsterreichischen Nationalbibliothek Wien von H. Menhard be- 
findet sich endlich im Druck. 

10 Neben der genannten Dissertation von G. Seewald vgl. etwa auh H. Schü- 
ching, Vorstudien zu einer kritischen Ausgabe der Dichtungen von Hans Rosen- 
plüt (Diss. Havard 1952), eine außerordentlich gründliche und umsichtige Unter- 
suchung, die nur durch die mangelnde Einsichtnahme in die Handschriften beein- 


trächtigt ist. 
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die methodische Unsicherheit betrachtet werden, die sich mit der fortschrei- 
tenden „Entmythologisierung* der Lachmannschen Prinzipien ausbreitete 
und auch heute noch nicht völlig überwunden ist. Die Geschichte der altger- 
manistischen Edition hat im Grunde erwiesen, daß die strenge Anlehnung an 
die Methode der klassischen Philologie ein Irrweg war. Das Verhältnis des 
Schreibers deutscher Handschriften zu seinem Text ist eben doch vielfach 
freier, als man lange glauben wollte, ja in einzelnen Gattungen scheint das 
„Weiterdichten“ geradezu die Regel zu sein!!. Bei solchen Überlieferungs- 
bedingungen muß jeder Versuch, aus jüngeren Textzeugnissen das Original 
zu rekonstruieren, sofort auf unsicheren Boden führen und im letzten intel- 
lektuelle Spielerei bleiben. Das zeigt das Beispiel selbst eines so feinfühligen 
Philologen wie C. von Kraus, der es zudem noch mit einer relativ konser- 
vativen Tradition zu tun hatte. Der „authentische Text“ wird außer in weni- 
gen besonders günstigen Fällen für uns stets ein Phantom bleiben, das zu er- 
jagen nur der wissenschaftsgläubige Optimismus des 19. Jahrhunderts hoffen 
durfte. Es mehren sich daher in zunehmendem Maße die Stimmen, die der 
Textphilologie weise Bescheidung und Beschränkung auf die Wiedergabe der 
besten alten Erscheinungsform eines Textes empfehlen, deren Mangel an 
Authentizität durch ihre beglaubigte historische Realität aufgewogen wird!2. 

Das bedeutet eine weitgehende Annäherung an die Grundsätze der ‚Deut- 
schen Texte des Mittelalters‘, denen vor über 50 Jahren G. Roethe mit 
einer für einen Lachmannianer, der er „seiner wissenschaftlichen Über- 
zeugung nach war und immer geblieben ist“13, bemerkenswerten Selbstver- 
leugnung Anerkennung verschaffte. Ex eventu betrachtet, hatte dieses ent- 
schlossene Eintreten für den korrigierten Handschriftenabdruc, das den 
Herausgeber von der Verpflichtung zu unendlichen Kollationen entband, den 
Charakter einer folgenreichen Befreiungstat. Erst der Umstand, daß Roethe 
mit dem Gewicht seiner Persönlichkeit den Schatten Lachmanns und das 
Anathema seiner Schule weitgehend bannte, ermöglichte nun das flüssige 
Erscheinen einer Reihe von wichtigen spätmittelalterlichen Texten, auf die 
wir sonst wohl heute noch warten müßten. 

Daß der Abdruck einer einzigen Handschrift noch keinen ‘Idealfall dar- 
stellt, ist unbezweifelt, und auch innerhalb der DTM versuchte und versucht 
man in verschiedener Weise, die übrige Überlieferung ebenfalls zuWort kom- 
men zu lassen. Die Variantenmitteilung hatte in der Lachmannschen Methode 
hauptsächlich den Zweck, den editorischen Vorgang nachprüfbar zu machen 
und die Entscheidungen des Herausgebers zu stützen. Bei der Editionsweise 
der DTM besteht diese Notwendigkeit nur noch in beschränktem Maße, und 
es bietet sich damit Gelegenheit, das Augenmerk stärker auf jene andere 
Aufgabe zu richten: das Weiterleben eines Textes zu zeigen und den zeit- 
lichen, räumlichen und menschlichen Bannkreis seiner Wirkung aufzuhellen. 


11 Vgl. z.B. die Überlieferung der Versnovellistik. 

12 Vgl. zuletzt die Bemerkungen G. Jungbluths in seinen ‚Kritischen Beiträgen zur 
Heidin IV‘. Beitr. (Tübingen) 80 (1958) S. 449 ff. 

13 A. Hübner, a.a.0.S. 56. a 
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In vielen Fällen wird sich dieses Ziel freilich nicht mit Lesartenapparaten 
erreichen lassen, die ja überhaupt bei stark abweichender Parallelüber- 
lieferung eine mehr als problematische typographische Sparmaßnahme dar- 
stellen. Welche Mühe muß der Herausgeber anwenden, die vuriae lectiones 
in der üblichen Weise zu chiffrieren, und welche Mühe der Leser, sich die 
Es disiecta membra wieder zu einem Gesamtbild zusammenzufügen. Man sollte 
doch künftig daran denken, selbständigere und für die literarische Fortexi- 
stenz eines Werkes bedeutsame Fassungen in großzügigen Paralleldrucken 
oder Separatedition zugänglich zu machen. Die Ungreifbarkeit der Spät- 
überlieferung hat dazu geführt, daß bis heute noch kaum Ansätze gemacht 
worden sind zur Auswertung der Überlieferungsgeschichte für eine Literatur- 
betrachtung vom Publikum her, die als eine der großen künftigen Aufgaben 
der Spätmittelalterforschung erscheinen muß!®. - Erneute grundsätzliche Be- 
sinnung über die Prinzipien altgermanistischer Edition und ihre Anwendbar- 
keit auf spätmittelalterliche Texte wäre gewiß an der Zeit und sollte bald 
wieder zu einem regeren Austausch der Erfahrungen führen. 

Erstherausgabe bisheriger Inedita!5 ist jedoch nur die eine Seite der wie- 
derzubelebenden Editionstätigkeit!5°. Ebenso dringlich bedarf die Germanistik 
neuer Sammelausgaben der kleineren Literaturformen, wie wir sie in den 
Krausschen ‚Liederdichtern‘ (leider ohne die Schweizer!) bereits in Händen 
haben und wie sie für die deutschsprachige Diplomatik!® und Epigraphik'? in 
schnellem Fortschreiten sind. Dies gilt vor allem für das geistliche und welt- 
liche Gesellschaftslied, für Tierfabel und Bispel, für die Novellistik, die 
Legende und die Minnerede; ebenso für die historische Kleindichtung, wo die 
philologisch unzulängliche und unvollständige Sammlung Liliencrons!8® 
längst eine Überarbeitung und Erweiterung erfordert hätte. Und schließlich 
sind auch unveränderte oder verbesserte Nachdrucke älterer Editionen ein 
unabweisbares Desiderat. Im Buchhandel sind im Augenblick vielleicht 25 
spätmittelalterliche Texte käuflich; alles andere, darunter so bedeutsame 
Werke wie die Dichtungen Rudolfs von Ems, Reinmars von Zweter, Konrads 
von Würzburg, Hadamars von Laber, Oswalds von Wolkenstein, Hermanns 
von Sachsenheim, um nur einige beliebig herauszugreifen, ist oft seit langen 
Jahren vergriffen und findet sich zum Teil nicht einmal in unseren Seminar- 
und Universitätsbibliotheken. 

Unter dem Eindruck der Fülle von ungelösten editorischen Aufgaben 
könnte die Meinung entstehen, als ob für die eigentliche literarhistorische 


aut 

15 Eine Zusammenstellung der Desiderata ist in diesem Rahmen natürlich nicht mög- 
lich; es sei statt dessen auf das Verfasserlexikon verwiesen, das in diesem Punkte 
genügend Anregungen bietet. I; 

15° Fine Gesamtausgabe der Reimpaarsprüche des Hans Folz vom Verf. ist im 
Manuskript abgeschlossen. 

16 Wilhelm-Newald-de Boor-Haacke, Corpus der altdeutschen Originalur- 
kunden bis zum Jahr 1300. Lahr 1932 ff. 

17 Die deutschen Inschriften (verschiedene Hrsg.). Stuttgart 1942 ff.; bisher 5 Bde. 

18 Die historischen Volkslieder der Deutschen. Leipzig 1865 ff. 
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Erforschung des Spätmittelalters die Zeit überhaupt noch nicht gekommen sei. 
Für Einzeluntersuchungen ist das sicher nicht richtig, denn abgesehen. von 
den Fällen, wo zuverlässige Textgrundlagen bereits vorhanden sind, besteht 
hier fast immer die Möglichkeit, sie mit einem in Grenzen bleibenden Zeit- 
aufwand selbst zu schaffen, sofern der Literarhistoriker ein wenig innere 
Bereitschaft und Fähigkeit zu philologischer Arbeit mitbringt. Für die immer 
wieder geforderte Gesamtdarstellung der Epoche fehlen jedoch in der Tat 
vorläufig die notwendigen Voraussetzungen. Statt sich bei dem forschungs- 
geschichtlichen Topos vom Ungenügen und Scheitern aller bisherigen Ver- 
suche fatalistisch zu beruhigen, sollte sich die Germanistik lieber fragen, wie 
sie einer künftigen Epochengeschichte die Wege ebnen könnte. Von ihrem 
Verfasser die vollständige Kenntnis seines Gegenstands aus den Quellen zu 
verlangen, wäre angesichts der Breite des erhaltenen Schrifttums eine utopi- 
sche Forderung. Soll er unter der Drohung, im Stoff zu ertrinken, nicht ebenso 
wie seine Vorgänger gezwungen werden, sich auf die Inseln der dichterischen 
Glanzpunkte zu retten und damit auf die Durchdringung der Breiten- und 
Tiefendimension zu verzichten, so muß ihm die Forschung rechtzeitig ver- 
läßliche Trittsteine zur Verfügung stellen. 

Als Vorarbeiten einer Gesamtdarstellung scheinen mir vor allem mono- 
graphische Untersuchungen notwendig zu sein, die, sei es beschränkt auf ein 
Denkmal, sei es ausgeweitet auf den Gesamtbestand eines literarischen T'yps 
oder eines persönlichen Opus, die Aufarbeitung früherer Ansätze mit neuen 
Fragestellungen verbinden und so ein klares Gesamtbild eines begrenzten 
Gegenstands schaffen. Je nach Wahl des Themas ergeben sich reiche Möglich- 
keiten für wissenschaftliche Arbeiten jeglichen Umfangs. Eine Fülle von 
Anregungen bietet das Verfasserlexikon, das die Aufmerksamkeit auch auf 
die zahlreichen poetae minores lenkt, die man über den noch ungenügend 
untersuchten bedeutenderen Gestalten wie dem Teichner, Rosenplüt, Folz, 
Beheim, Hartlieb, Füetrer usw. allzu leicht übersieht!®. Eine wichtige Aufgabe 
käme daneben ausführlich kommentierten Problemsammlungen zu, einem 
noch nahezu unentwickelten Typ des wissenschaftliches Schrifttums, den ich 
für das Spätmittelalter nur aus einem Beispiel kenne1®, 

Bei Monographien zu literarischen Typen und Gattungen sollte als End- 
ziel eine Klärung des Begriffs, des Denkmälerbereichs und der Geschichte 
angestrebt werden. Den Ausgangspunkt müßte wohl in jedem Falle die 
systematische Durchleuchtung eines möglichst weitgefaßten Textmaterials 


18° Eine monographische Untersuchung über Hermann von Sachsenheim ist soeben 


von D. Huschenbett als Würzburger Dissertation abgeschlossen worden (nach 
freundlicher Mitteilung von F.R. Schröder). 

ı A. Taylor, Problems in German History of the 15" and 16!* Centuries. New 
York 1989,: ein ausgezeichnetes, viel zu wenig bekanntes Buch, das in seinen vier 
Abteilungen ‚General Problems. Problems in the study of author. Problems in the 
literary history of a genre. Problems in the history of ideas‘ eine Menge wissen- 
schaftlicher Anregungen bringt. Ähnlich angelegt ist auch die ‚Literary History of 
Meistergesang‘ (New York 1937) des selben Verfassers, obgleich sie mehr dar- 
stellende Partien enthält. 


Probleme und Aufgaben der Literaturf. orschung zum Deutschen Spätmittelalter 223 


nach gehaltlichen, formalen, funktionellen, soziologischen usw. Gesichtspunk- 
ten darstellen. Erst von hier aus wird es möglich sein, eine literarische 
Gruppe sowohl nach außen abzustecken als auch im Inneren zu ordnen und 
so die Voraussetzung für eine historische Betrachtung des Gegenstands zu 
schaffen. Wieviel im einzelnen noch zu tun ist, mag ein Blick auf den Meister- 

„sang lehren, dessen Bild im Grunde immer noch allzu sehr von der schema- 
tisierenden Darstellung Jacob Grimms beeinflußt ist. Von der meistersinge- 
rischen Geschichtskonstruktion geblendet, hat, wie mir scheint, die Forschung 
bis heute es versäumt, mit Entschiedenheit eine funktionelle Fragestellung 
einzuleiten. Darf man wirklich die gelehrte Hofdichtung Mügelns, die pro- 
pagandistisch engagierten PoliticaSuchensinns, die esoterische Singschulpoesie 
aus der privaten Aufzeichnung des Hans Folz und das Erzähllied vom ‚Ritter 
Trimunitas‘ (Martin Maier) in einer Ebene sehen, nur weil überall eine an- 
spruchsvollere strophische Form gebraucht ist? Jüngste Forschungen wie die 
K. Stackmanns?? zu Mügeln und die M. L. Rosenthals?! zu Muskatplüt 
scheinen allerdings eine kommende Revision des Meistersangbegriffes an- 
zubahnen. 

Die besondere Aufmerksamkeit der Spätmittelalterforschung verdient ebenso 
das anonyme volkstümliche Lied. Die unklare Grenzziehung zwischen Litera- 
turwissenschaft und Volkskunde hat hier allmählich zum Versickern aller 
ernsthaften Forschungsarbeit geführt. Es kann aber kein Zweifel darüber 
bestehen, daß das mittelalterliche Lied in seiner Gesamtheit Gegenstand der 
Literaturgeschichte ist; an die unterste Schicht, mit der es die volkskundliche 
Liedforschung zu tun hat, führt unsere alte Überlieferung nun einmal nicht 
heran?2, und auch vor einer Übertragung ihrer Methoden ist größte Zurück- 
haltung geboten. Es schiene mir überhaupt an der Zeit, die Bezeichnung 
„Volkslied“ für mittelalterliche Texte aufzugeben und die Germanistik 
damit von einem Erbe Herders und der Romantik zu befreien, das einer 
klaren Begriffsbildung immer im Wege stehen wird23. Das volkstümliche 
Lied, wie wir statt dessen lieber sagen sollten, ist eine so wesentliche Lebens- 
äußerung des ausgehenden Mittelalters, daß es längst eine energisch zu- 
packende monographische Untersuchung verdient hätte, die unter Akzentu- 


20 Heinrich von Mügeln als Spruchdichter. Heidelberg 1959 (= Probleme der Dich- 
tung H. 3). Die Bedeutung dieses außerordentlich förderlichen Buches liegt nicht 
zuletzt auch in den zahlreichen Ausblicken auf die Brachen der ‚Meistersang‘- 
Forschung. Eine mustergültige Leistung stellt ebenso die im Erscheinen begriffene 
Ausgabe der ‚Kleineren Dichtungen‘ Heinrichs von Mügeln dar; allein die darin 
enthaltenen überaus sorgfältigen Handschriftenbeschreibungen vermögen sehr viel 
über die Geschichte und Lebensweise der Gattung zu lehren (Die kleineren Dich- 
tungen Heinrichs von Mügeln. Hrsg. von K. Stackmann. Berlin 1959. = 
DTM 50. Bisher erschienen zwei Teilbände). 

21 Stilistische Untersuchungen zu den Liedern Muskatblüts. Diss. Berlin 1950, und: 
Zeugnisse zur Begriffsbestimmung des älteren Meistersangs. Beitr. (Halle) 79 (1957) 
S. 390—414. 

22 Vgl. die treffende Bemerkung A. Hübnersa.a. O.S. 163. mem 

23 Diese Forderung erhebt W. Liepe mit gleichem Rechte für die Bezeichnung 


„Volksbuch“ (Reallex. d. dt. Lg.! S. 481) 


924 Hanns Fischer 


ierung der Frage nach Gebrauchsraum und Gebrauchszweck Begriff und 
Typenschichtung zu einer überzeugenden Klärung führte. 

Die Funktionsforschung, die hier vernachlässigt worden ist, hat wiederum 
bei der Fastnachtspieldichtung mehr als förderlich im Vordergrund gestan- 
den. Über ihre literarische Stellung, insbesondere über ihre Beziehung zur 
oft themengleichen Schwank- und Sprechspruchdichtung, über den Anteil 
einzelner Verfasser, einzelner lokaler Schulen usw. sind unsere Kenntnisse 
so dürftig, daß sich der Autor des „Drama“-Abschnitts im ‚Aufriß‘ mit ein 
paar lakonischen Bemerkungen begnügen mußte?*. 

Zu den Stiefkindern der Germanistik gehören weiterhin die Tierfabel, die 
Minnerede und die ganze historiographische Literatur. Gerade im Mittelalter, 
wo die Geschichtsschreibung so gern episch-fabuloses Material mitführt, 
ergeben sich für die Literaturwissenschaft vielfältige und lohnende Aufgaben, 
besonders im Hinblick auf Fragen des Stils und der Erzähltechnik, die nicht 
dem Historiker anvertraut werden können, dessen Interesse notwendiger- 
weise hauptsächlich von den mitgeteilten Tatsachen absorbiert wird. 

Die Fragenkreise, die hier kurz gestreift wurden, betrafen die literariscne 
Neuproduktion. Aber nicht nur sie ist wert, zum Gegenstand literarhistori- 
scher Untersuchungen gemacht zu werden, sondern ebenso die Reproduktion, 
das heißt der Überlieferungsvorgang und sein Ergebnis. Der spätmittelalter- 
liche Schreiber, dem allein wir ja nicht selten die Erhaltung selbst von 
Werken der Blütezeit verdanken (Liederhandschrift C, Ambraser ‚Helden- 
buch‘), steht oft ganz zu unrecht in dem schlechten Ruf, mit dem ihn der 
Ärger der Editoren?5, die in der Überlieferung immer nur das Original such- 
ten, belastet hat. In vielen Fällen fühlt er sich, wie bereits oben angedeutet, 
nicht als Kopist, der eine möglichst getreue Abschrift liefern möchte, sondern 
als literarischer Bearbeiter, dessen Aufgabe es ist, den alten Text in einer 
Weise zu „verbessern“, die von geringfügigen Korrekturen der lautlichen 
Färbung bis zu einschneidenden Kürzungen, umfangreichen Zusätzen, ja 
völliger Umgestaltung des Wortlauts führen kann, wo dann der Schreiber 
vom bloßen Statisten zum mitverantwortlichen Akteur avanciert. Wer sein 
Beginnen tadelnswert findet, muß das auch bei einem Baumeister tun, der 
eine romanische Flachdecke durch ein gotisches Gewölbe ersetzt, um damit-im 
Sinne seiner Zeit — einen Innenraum zu „verschönern“. Die Bearbeitung ist 
die legitime Form einer geistigen Auseinandersetzung des Literaturkenners — 
und als solchen müssen wir uns den „produktiven“ Schreiber bzw. seinen 
unmittelbaren Auftraggeber meist vorstellen - mit dem Kunstwerk. Will 
man das Ergebnis seiner Bemühungen überhaupt bewerten, so muß man es 


zu n Hartl, Das Drama des Mittelalters. In: Deutsche Philologie im Aufriß Bd. 21 
p- 914. 

”° Ein bezeichnender Satz aus K.Lachmanns Vorrede zu seiner Wolfram-Ausgabe 
(S. XVII): „... da selbst die lesarten welche allen handschriften von jeder der 
zwei hauptklassen gemein sind, nicht auf eine von dem dichter selbst ausgehende 
verschiedenheit deuten, sondern nur nachlässigkeit, willkür, und verbesserungs- 
sucht ohne sonderliches geschick zeigen.“ 
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jedenfalls an seinem Wollen, nicht am Original und damit mit unseren 
historistischen Maßstäben messen. Die Nibelungenbearbeitung der Wiener 
(Piaristen-) Handschrift Nr. 1547826 muß eben als eigenständige literarische 
Schöpfung aus sich selbst beurteilt werden; wer ihre Abweichungen vom 
alten Nibelungenlied auf das so gerne überzogene Konto des Schreiberun- 
verstandes setzen wollte, müßte die Zurechnungsfähigkeit jenes Bearbeiters 
ernsthaft in Zweifel ziehen. 

Untersuchungen zu den Bearbeitungstendenzen später Überlieferungsträ- 
ger?”, die, soweit ich sehe, ‚bisher noch nirgends in größerem Umfang durc- 
geführt wurden, können, vor allem wenn sie ihr Augenmerk auf Ausschluß, 
Zusatz und Ersatz motivlicher Elemente und den Wechsel der Darstellungs- 
technik richten, tiefe Einsichten in die Veränderungen der spätmittelalter- 
lichen Geschmackssituation eröffnen. Sie tragen damit ebenso wie Studien zu 
der weitgehend vom Hörer und Leser2® her bestimmten Reproduktionsaus- 
wahl, die bereits in die Rezeptionsforschung hinüberführen, bei zu einer 
Literaturgeschichte des Mittelalters vom Publikum her, die zuletzt A. Hüb- 
ner?? mit Nachdruck forderte, der mit seinem Geißlerlieder-Buch selbst einen 
bedeutsamen Beitrag dazu geliefert hat. Literatur ist nun einmal, wie G. 
Roethe sich ausdrückte, kein Selbstgespräch?®, und so muß uns auch ihr 
Echo wichtig erscheinen. 

Die Frage nach dem Publikum wäre natürlich für das gesamte Mittelalter 
von großer Wichtigkeit, aber erst im 14. und besonders im 15. Jahrhundert 
fließen die Quellen so reichlich, daß Aussicht besteht, über das Stadium geist- 
reicher Vermutung wesentlich hinauszukommen. Wir kennen eine größere 
Anzahl von Handschriften und Drucken?! und wissen daraus, was man mit 
Vorliebe32 gelesen oder vorgelesen hat, wir kennen vereinzelt Kataloge pri- 
vater Bibliotheken? und ersehen aus ihnen, was man der Sammlung für 
wert befand?*, ja wir kennen sogar einige buchhändlerische Angebote®, die 


26 Hrsg. von A. v. Keller, Stuttgart 1879 (=StLV 142). 

27 Die gründliche ‚Geschichte der handschriftlichen Überlieferung von Strickers Karl 
dem Großen‘ von F. Wilhelm (Amberg 1904) berücksichtigt diesen Gesichtspunkt 
nur nebenbei, da sie in erster Linie eine neue Ausgabe vorbereiten will; aber allein 
das gesammelte Material ist sehr eindrucksvoll. 

28 Es wird oft zu wenig berücksichtigt, wie weitgehend wir es im 15. Jh. bereits mit 
Leseliteratur zu tun haben; vgl. dazu H. Hajdu, Lesen und Schreiben im Spät- 
mittelalter. P&cs 1931. 

29 Die deutschen Geißlerlieder, Berlin u. Leipzig 1931. S. 1 ff. 

30 Vom literarischen Publikum in Deutschland (Festrede). Göttingen 1902. S. 9. 

31 Der Zusammenhang von Buchwesen und Literatur ist fast noch nirgends methodisch 
ausgewertet worden. 

32 TJnmittelbare Gefallens- und Mißfallensäußerungen von der Hand des Lesers 
finden sich gelegentlich auch als Marginalien in Handschriften. Auf sie ist bisher 
überhaupt noch nicht geachtet worden. 

33 Eine Liste gibt A. Taylor, Problems (a. a. O.) S. 155—159. 

3 Hinzu kommen noch Besitzervermerke in Handschriften oder Notizen wie der 
reizende Epilog in der Londoner Handschrift von Hartmanns ‚Iwein‘, in dem der 
gelehrte herzoglich-bayrische Hofratspräsident Wiguleus Hundt berichtet, daß er 


15 GRM 40/3 
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uns zeigen, bei welchen Werken mit kommerziellem Erfolg gerechnet wurde. 
Es ist für unser Bild vom Spätmittelalter gewiß nicht ohne Bedeutung, daß - 
um hier nur an einige bekannte Tatsachen zu erinnern — die Berühmtheit 
Wolframs sich ausgerechnet auf den ‚Jüngeren Titurel‘ gründete, daß der 
beliebteste Artusroman der Frühdruckzeit nicht ‚Parzival‘ oder ‚Iwein‘ waren 
sondern der ‚Wigalois‘® und daß der Erfolg der Heldenepen jenen der 
Ritterromane im 15. (und 16.) Jahrhundert weit hinter sich ließ??, 

Auch die inneren Gegebenheiten der Literatur kommen im Spätmittelalter 
einer Publikumsforschung stärker entgegen als in früheren Epochen. Es ist 
wohl keine Augentäuschung, wenn man seit dem späteren 14. Jahrhundert 
ein immer stärker werdendes Engagement zu bemerken glaubt, ein Engage- 
ment, das als künstlerisches in der durch die Tabulatur der Singschule streng 
gelenkten Meistersingerpoesie, das als öffentlich-politisches in dem anwach- 
senden aktuellen Schrifttum des 15. Jahrhunderts und später im literarischen 
Federwettstreit um die Reformation am sinnfälligsten zum Ausdruck kommt. 
Nicht nur daß jetzt viel häufiger die Wünsche des Auftraggebers schon bei 
der Planung einer Dichtung eine bedeutende Rolle spielen, es entstehen auch 
Gattungen wie die heraldisch-biographischen Ehrenreden Peter Suchenwirts 
und die später so beliebten Enkomia auf Städte, die fast völlig aus ihrer 
propagandistischen Funktion leben. In solchen Dichtungen muß sich natürlich 
das Publikum, das hinter dem Dichter steht und ihn trägt, in besonderem 
Maße spiegeln, weit stärker als etwa in den Spruchgedichten Walthers, die 
in gewissem Sinne als frühes Analogon betrachtet werden können. 

Solche Überlegungen führen schließlich auf das allgemeinere Problem der 
sozialen Stratigraphie spätmittelalterlichen Schrifttums, in dem sich Produk- 
tions- und Rezeptionsforschung wieder zu einer gemeinsamen Fragestellung 
vereinigen. Es kann kein Zweifel darüber bestehen, daß unser Wissen über 
die soziologische Gruppierung der aktiven und passiven Literaturträger noch 
alles andere als wohlfundiert ist. Das müßte sich jeder vor Augen halten, der 
den längst überstrapazierten und in seiner scheinbaren Simplizität eher ge- 
fährlichen als nützlichen Begriff „Bürgerdichtung“ verwendet. Hartmann 
Schedel und Hans Rosenplüt, beide sind sie „Bürger“ der Stadt Nürnberg, 
aber es gibt kaum etwas, das erlaubte, den kunstverständigen patrizischen 
Dilettanten in einem Atem zu nennen mit dem literarisch nur halbgebildeten 
Handwerkerpoeten, der gegen entsprechendes Entgelt seinen Zunftgenossen 
die Texte für ihre Fastnachtspielaufführungen, aber auch dem Rat gereimte 
Schlachtenschilderungen liefert. Oder im Bereich der „Ritterdichtung“: 


bei der Schlichtung einer Grenzstreitigkeit vom Pferde stürzte, das ain bayn gar 
nach erspiel / alter weiber glück da was / das ich in dreyen tagn gnas / im bett ich 
zu Aschaw sas / unnd her Ybein durchaus las (zitiert nach der ‚Iwein‘-Ausgabe von 
E. Henrici Bd. I (Halle 1891) S. 387). 

#5 Vgl. K. Burger, Buchhändler-Anzeigen des 15. Jahrhunderts. Leipzig 1907. 

® Vgl. P. Heitz und F. Ritter, Versuch einer Zusammenstellung der deutschen 
Volksbücher. Straßburg 1924. S.208ff., und F. Schneider, Die höfische Epik 
im frühneuhochdeutschen Prosaroman. Diss. Bonn 1915. S. 92. 

# Vgl. Heitz und Ritter a.a. O.passim. 
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Johannes Hartliebs ‚Alexander‘, ein Erzeugnis humanistisch verfeinerter 
Übersetzungskunst, und Ulrich Füetrers ‚Buch der Abenteuer‘, jene aven- 
tiureselig-antiquarische Kompilation romantischer Rittergeschichten, beide 
waren literarische Lieblinge des Münchner Hofes, und doch scheinen sie 
Welten zu trennen. Hier sollten endlich die gängigen Schlagwörter durch auf 
sorgfältigen Einzelforschungen beruhende, differenziertere Vorstellungen er- 
setzt werden. 

Sowohl von den Autoren als auch vom Publikum her läßt sich im Spät- 
mittelalter der Frage nach dem sozialen Lebensraum der einzelnen Literatur- 
gattungen nahekommen. Es gilt nur, einmal geduldig Beboachtungen zu sam- 
meln. Wir wissen doch schon manches über den Literaturbetrieb spätmittel- 
alterlicher Höfe, über brauchtümliche Literatursituationen und über die 
Buchproduktion in den alten Reichsstädten, und ebenso über literarische 
Interessen im Umkreis der Ordens- und Laienbruderschaften. Hier müßte 
gründlich weitergeforscht und dann das erarbeitete Material unter einheit- 
lichen Aspekten konfrontiert werden. Am spätmittelalterlichen als dem ge- 
eignetsten Gegenstand entwickelt, würde die Methode einer germanistisch- 
medizvistischen Literatursoziologie3® wohl auch für frühere Epochen fruchtbar 
gemacht werden können. 

Ein paar Gedanken, wie sie bei der Lektüre spätmittelalterlicher Werke 
und ihrer Spiegelung in germanistischer Fachliteratur sich einstellen: mehr 
kann diese kurze Skizze nicht bieten. Von dem wirklichen Ausmaß der 
- ungelösten Probleme vermag sie gewiß keine zureichende Vorstellung zu 
schaffen. Sie wird aber, so hoffe ich, mit ihren bescheidenen Kräften dazu 
beitragen, der Germanistik wieder einmal jenes Wort in Erinnerung zu 
rufen, das K. Goedeke seinem ‚Grundriß‘ voranstellte: multum adhuc 
restat operis. 


3 Die Studie L. L. Schückings, Die Soziologie der literarischen Geschmacs- 
bildung (Leipzig und Berlin? 1931) bietet, obwohl vorwiegend an modernen Ver- 
hältnissen orientiert, auch hierfür wertvolle gedankliche Anregungen. Für die 
mittelalterliche deutsche Literatur kenne ich bisher nur einen Ansatz: W. Fech- 
ter, Das Publikum der mittelhochdeutschen Literatur. Frankfurt 1985 (= Deut- 
sche Forschungen Bd. 28). 
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WERNER SCHRÖDER * HALLE/SAALE 


ZUM WORTGEBRAUCH VON RIUWE BEI HARTMANN UND 
WOLFRAM 


In seiner jüngst erschienenen Untersuchung ‚Leitwörter des Minnesangs‘ 
(Abh. d. Sächs. Akad. d. Wiss., Phil.-hist. Kl., Bd. 49, Heft 1, 1957') kommt H. 
Götz auf S. 114f. zu dem Ergebnis, daß ‚sich in Veldekes Sprachheimat die 
alte Schmerzbedeutung von rouwe stärker lebendig erhalten‘ habe ‚als im 
Deutschen, wo die geistliche Bedeutung die alte überflügelte‘, so daß ‚die ver- 
einzelten Belege bei den obd. Dichtern wie.erfolglose Einbürgerungsversuche‘ 
anmuten. Geschlossen ist das aus der Beobachtung, daß Fenis, Horheim 
Morungen, Hartmann und Walther das Wort riuwe nur je einmal, Hausen 
und Reinmar je zweimal, Veldeke dagegen siebenmal als Minnesang-Termi- 
nus verwenden. Hätte der Vf. es nicht kühl verschmäht, sich die Vorarbeiten 
anderer zunutze zu machen, so hätte ihn schon die Lektüre von F. Maurers 
‚Leid‘-Buch (1951) von der Haltlosigkeit seiner Behauptung überzeugen müs- 
sen. Seine isolierende Betrachtung des Minnesang-Sprachgebrauchs (genauer 
des durch die Ausgaben von ‚Des Minnesangs Frühling‘ und Walthers von 
der Vogelweide repräsentierten) ist überdies auch methodisch bedenklich. 
Sollen wir glauben, daß Hartmann von Aue als Lyriker anders gesprochen 
habe denn als Epiker? 

Daß Götz Hartmanns und Wolframs episches Werk überhaupt nicht in 
Betracht gezogen hat, ist umso befremdlicher, als er das Veldekes immerhin 
beiläufig befragt hat. (Dabei besitzen wir seit 125 Jahren G. F. Beneckes 
‚Wörterbuch zu Hartmanns Iwein‘ und seit 1938 den ‚Word-Index to Wolf- 
rams Parzival‘ von A. Senn und W. Lehmann, die ihm jede wünschens- 
werte Auskunft geboten hätten.) In Veldekes Eneit hatte die christliche 
poenitentia begreiflicherweise keinen Platz. Wohl aber wird das verbale 
rouwen im Sinne einer gleichsam säkularisierten Reue gebraucht (welche die 
christlihe Umprägung der alten Schmerzbedeutung voraussetzt), und einen 
Anflug davon lassen auch das Nomen rouwe sw. M. und das Adjectivum 
rouwich gelegentlich erkennen (z. B. En. 11503 und 1876), wie ZfdA. 88, 
1957/58, S. 186f. gezeigt ist. 

Hartmann von Aue gebraucht zwar das Wort riuwe in seiner Lyrik nur 
ein einziges Mal (MF 205,1). In seinen epischen Werken zähle ich im ganzen 
45 Belege (darunter 5 herzeriuwe), dazu 2 für das Nomen agentis riuwesere, 
15 für das Adjectivum riuwec, 6 für riuweclich, 5 für riuwevar und 30 für 
das Verbum riuwen. Sie verteilen sich wie folgt: 


1 Vgl. dazu meine Rezension AfdA. 71, 1958/59, S. 13ff. 
2 Maurers Zahlenangaben, Leid, S. 63, 66, 67, 69, sind nicht ganz vollständig. 
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riuwe riuwesere riuwec riuweclich riuwevar riuwen 
Bü. 1 - 1 _ _ 3 
Er. 10 (2 herze-) _ 6 3 (1 herze-) 1 12 
Gr. 20 (2 herze-) 1 4 1 2 5 
aH. 7 (lherze-) - 1 1 - 3 
Iw. 7 1 (töt-) 3 1 2 7 


Nur im Gregorius hat das Wort den spezifisch geistlichen Sinn der con- 
tritio cordis. Das gilt für riuwe: 75. 126. 163. 897. 2701. 2705. 2727. 2987. 
3337. 3670. 3812. 3848. 3867. 3887. 3987 wie für riuwen: 49. 2491 (in ab- 
geblaßt allgemeinerem Sinne: 1456. 1580. 2995), und der riuwesere 2780 
ist der Büßer Gregorius. Daneben begegnet die alte Bedeutung ‚großer 
Schmerz‘: beim Tode des Vaters (226) und für das immer neue schmerzliche 
Leid des Gregorius bei der täglichen Lektüre der Tafeln (2347. 2402), das 
ihn riuwevar (2379) und als riuwic man (2307) erscheinen läßt. Die Zofe, die 
ihn weinen sieht, vermutet gleich herzeriuwe ‚tiefinneres Leid‘, und dasselbe 
Wort klang schon einmal auf, wo Hartmann den Tod von Gregorius’ Vater 
auf der Pilgerfahrt zum Heiligen Lande berichtet: sus ergreif in diu senede 
nöt und lac vor herzeriuwe töt (852). Da ist der Zusammenhang mit dem 
Sprachgebrauch des Minnesangs ganz deutlich: es handelt sich um tödliches 
Minneleid, und zwar um wirkliches, nicht bloß spielerisch vorgetäuschtes. 
Und dasselbe Ende mit riuwen hatte der Dichter 2256 auch der liebe in 
grözen triuwen von Mutter und Sohn prophezeit. riuwevar (428) ist die 
Schwester, als sich die Folgen der blutschänderischen Geschwisterliebe ab- 
zeichneten, und riuweclichen (459) das Gebaren des Bruders, als er davon 
erfährt; riuwic ‚leiderfüllt‘ sind Sohn (2529) und Mutter (2557) in Erwartung 
der Katastrophe und danach (2624), nicht anders als Judas, dö er sich vor 
leide hie. 

Bereits im ersten Büchlein ist die näch gendiu riuwe (55) Minneleid; der 
nicht erhörte Minner muoz ... immer riwec stän (1869), während das Verbum 
geriuwen (38. 874. 881) allgemein ‚bereuen‘ bedeutet. 

Die beiden Artusepen verwenden riuwe samt Ableitungen für alle Schat- 
tierungen seelischen Schmerzes von höflichem Bedauern bis zu tiefem Leid. 
Der kirchliche Sinn von poenitentia scheint einmal durch im Iwein (8107), 
während diu versümde riuwe des Helden (3209) ihre säkularisierte Spielart 
meint. Das zweimalige äne riuwe des Erec, von Gaweins milte (2735) und 
Guivreizens Dienstbereitschaft (4555) ausgesagt, ist formelhaft abgeblaßt und 
will nur besagen, daß es ihnen nicht nachträglich leid tun wird. Als mehr 
oder weniger aufrichtiges Bedauern sind die nachträgliche riuwe des Ritters 
Iders über sein ganz und gar unhöfisches Benehmen (1228) und die von 
Selbstvorwürfen nicht freie des Guivreiz über das ungemach des von ihm 
verwundeten Erec (7003) zu interpretieren. Die herzeriuwe des ungetreuen 
Grafen, als er sih um die erhoffte Liebesnacht mit Enite betrogen sieht 
(4085), führt geradenwegs in den Bereich der Minne, allerdings einer auf 
untriuwe gegründeten; die seiner Leute über seine Verwundung und über 
die Opfer der mißglückten Verfolgung (4256) ist Schmerz und Trauer. Ehrlich 
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betrübt ist der alte König von Joie de la curt (8392) darüber, daß Erec sich 
auf das todbringende Abenteuer des Wundergartens einlassen will. geliche 
riuwe (9934), unaufhebbares ‚Leid‘ empfinden die Witwen der Erschlagenen, 
die auf Schloß Brandigan gefangen gehalten werden, empfindet Enite (6233), 
als sie ihren Mann für tot hält. Und was sie auf Erecs Abenteuerfahrt im 
Konflikt zwischen Schweigegebot und Sorge um das Leben des Geliebten an 
seelischer Qual erleidet, ist nähen gändiu riuwe (3142). 

Die adjektivischen Belege ordnen sich da ein. riuwic ‚betrübt‘ (3002) wird 
Enites Herz von der offen geäußerten Mißachtung des Hofes angesichts von 
Erecs Tatenlosigkeit, und herzeriuwecliche ‚herzzerreißend‘ (5745) ist ihre 
Klage um den vermeintlich Toten. Die hilflose Frau des von den beiden 
Riesen Verschleppten reißt sich mit riuwigen henden (5320) die Kleider vom 
Leibe. ein vil riuwic ende (8164) erwarten die Burgbewohner von Erecs 
Kampf mit Mabonagrin. Sein Sieg erlöst das vil riuwige lant (9607) von 
michelm sere. Freudlos, riuwecliche (9802) anzusehen sind diu vil riuwigen 
wip (9954), den der röte Mäbonagrin ir ämise häte erslagen. Erec veranlaßt, 
daß sie riuweclichen gekleidet (9852), in riuwevarwen Gewändern (9857) an 
Artus’ Hof entlassen werden. Und wenn es von Tispes und Piramus’ minne 
heißt, daß sie ein riuwic ende (7712) nahm, so gewinnen wir damit wiederum 
den Anschluß an den Minnesang. 

Das verbale riuwen steht im Sinne von ‚leid tun, lebhaft bedauern‘ und 
wird von Iders (1225), Enite (3263), dem ungetreuen Grafen (3668. 3802), 
Guivreiz (4353), Keii (4639), Erecs Schwert (6104) und Erec (8781) je nach- 
dem als schon eingetreten oder erst zu befürchten ausgesagt. Die Schmerz- 
bedeutung ist z. T. noch stark ausgeprägt, etwa in dem erfolglosen Warnen 
des Königs von Brandigan vor dem todbringenden Abenteuer: sö riuwet 
ir mich sere (8586) oder in Enites Seelenqual zwischen Gehorsam und Liebe, 
als sie zum andern Male den Tod des Geliebten vor Augen hat: daz sol mich 
geriuwen (3366). arbeit um der minne willen braucht den nicht zu riuwen 
(3714), der auf triuwe bedacht ist. 

Im Iwein legte das den Handlungsablauf bestimmende Motiv des vom 
Helden versäumten Heimkehrtermins eine zwischen den Polen von Schmerz 
und Reue schwingende Verwendung von riuwe nahe. Der Kern von Iweins 
Leid ist seine hoffnungslose Reue. Als er sich erstmalig seines Minnever- 
säumnisses erinnert, sin herze wart bevangen mit senlicher triuwe: in begreif 
ein selch riuwe daz er sin selbes vergaz und allez swigende saz (3090), und 
kurz darauf steigert Lunetes ihn verwünschende Absage im Auftrage Lau- 
dines und im Angesicht des Hofes diese riuwe (3231) derart ins Maßlose, 
daß er den Verstand verliert. Sie ist ihrem Anlaß und Wesen nach nichts 
anderes als Minneleid. Laudines senliche riuwe (1604), die Iwein sie vergessen 
machen soll (2070), ist ihr Schmerz um den von ihm erschlagenen Gatten. Der 
Anblick des schlafenden verwahrlosten Iwein erfüllt die ihn entdeckende 
Dame mit solchem Mitleid, daz si von grözer riuwe und durch ir reine triuwe 


vil sere weinen began (3389). Der tötriuwesere (610) ist ein zu Tode Be- 
trübter. 
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Das Adjectivum riuwec wird ganz entsprechend gebraucht, vom Leid der 
Burgbewohner, der riuwigen diet (1594) über den Tod ihres Herrn, von 
Lunetes Kummer darüber, daß sie ihrer Herrin zu der vermeintlichen Miß- 
heirat geraten hatte (3149), und von dem verfluchten und ausgestoßenen 
Iwein selbst: des wart sö riuwec sin lip, von jämer wart im sö we (3936). 
riuwevar ist die von dem Riesen Harpin terrorisierte Familie (4846) und 
sind die dreihundert im Arbeitshaus schmachtenden Jungfrauen (6222), die 
dort eine riuwecliche jugent (6379) erleben. 

Das Verbum riuwen kommt der säkularisierten Reuebedeutung am näc- 
sten. Das verhängnisvolle Minnevergehen riuwet mich (8103), bekennt Iwein, 
und Laudine erklärt, daß sie sein kumber iemer mere riuwen muoz (8129). 
Dies einfache und doch so schwere ‚es tut mir leid‘ stellt den Liebesbund 
der beiden wieder her. Weniger prägnant im abgeblaßten Sinne von ‚be- 
reuen‘ steht das Wort von Kalogreants Schrecken beim Anblick der wilden 
Tiere: und rou mich daz ich dar was komen (413) und von Laudines Be- 
dauern darüber, daß sie Lunete hinausgeworfen (2011) und Iweins Bitte um 
Urlaub so leichtfertig gewährt hatte (2919), während die Frau von Narison 
ihre Guttat an Iwein nicht zu bereuen (3728) hatte. Den unterhalb der Burg 
zum schlimmen Abenteuer Wohnenden ist es schmerzlich, Iwein in sein 
Verderben rennen zu sehen: si riuwet iuwer ere (6134), wie eine Dame ihm 
bedeutet. 

Im Armen Heinrich bezieht sich das verbale riuwen ausschließlich auf den 
in seinem tödlichen Ernst bezweifelten Entschluß des Mädchens, ihr Leben 
für die Gesundheit ihres Herrn hinzugeben. Sowohl Heinrich (954. 959) wie 
der Arzt in Salerne (1101) sind überzeugt, daß er ihr trotz ihrer großen 
riuwe (477), ihrem tiefen Mitleid mit dem geliebten Kranken, das die Meiers- 
leute teilen (501), schließlich doch leid werde. Die Folge dieses Entschlusses 
aber ist diu herzeriuwe und daz klagen und ir muoter grimmez leit und ouch 
des vater arbeit (1028) die die Tochter ihnen vergeblich auszureden sucht 
(738), wenn sie auch endlich riuwic und unvrö (887), mit riuweclicher geberde 
(991) einwilligen, und die auch den kranken Heinrich ergreift (1002). Das 
formelhafte äne riuwe (819) ist bloß zu registrieren. Heinrichs riuwe (381) 
aber ist mehr als bitterlicher smerze, sie ist der Beginn seiner metanoia. 

Es ist mir schwer begreiflich, wie Götz angesichts dieser ausgebreiteten 
Fülle der Belege, die vielfach in die Minnesphäre hinübergreifen, davon 
sprechen kann, daß im Deutschen ‚die geistliche Bedeutung der riuwe die 
alte Bedeutung überflügelte und verdrängte‘ (S. 118). Sie hat sie in Wahrheit 
weder überflügelt noch verdrängt, wohl aber seelisch vertieft, wie Wolframs 
Sprachgebrauch lehrt. 

Die Parzival-Belege sind mit Hilfe des Word-Index von Senn und Leh- 
mann jetzt leicht zu übersehen. An den eindringenden Überlegungen, die 
Mauer dem begrifflichen Inhalt von riuwe im Parzival gewidmet hat, ist 
besonders die Feststellung wichtig, daß riuwe seit dem IX. Buch ‚fast stets 
den tiefen Schmerz über das durch eigene Handlungen oder Unterlassungen 
erlangte Leid’ ($. 142) bedeute. Solcher Art sind der herzeser und riwebere 
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kumber (475,16), von denen Trevrizent in seiner durch Parzivals Geständ- 
nis seines Totschlags an Ither ausgelösten Weltklage spricht: ‚owe werlt, wie 
tuostu sö?... du gist den liuten herzeser unt riwebares kumbers mer dan 
der freud. wie stet din lön!‘ (475, 13ff.). Parzival hat sich des Verwandten- 
mords schuldig gemacht, ebenso wie er durch sein stürmisches Drängen in die 
ritterliche Welt den Tod seiner Mutter verschuldet hat. Der Oheim durch- 
schaut diese Zusammınhänge sofort, und seine Worte sind die eindeutigste 
Formulierung jener tragischen Situation des Menschen in der Welt, die ihn 
trotz bestem Willen immer wieder am Mitmenschen schuldig werden läßt, 
seit von Adämes künne huop sich riwe und wünne (465, 2). riuwe und wünne, 
Leid und Freude sind des Menschen Teil seit Adams Fall. Die Freude dar- 
über, daß Gott uns sippe lougent niht, wird gedämpft durch das unablässige 
Weiterrollen des Sündenwagens, der seine Last von Geschlecht zu Geschlecht 
vererbt, sö daz wir sünde müezen tragen. Das ist es, was Parzival lernen 
und begreifen muß. 

Auf ihn persönlich bezogen erscheint das Wort riuwe erstmalig nach der 
Karfreitagsbegegnung des schwerbewaffneten roten Ritters in seiner glän- 
zenden Rüstung mit der frommen Pilgerschar in härenen Gewändern, jenem, 
zumal für mittelalterliche Hörer, überaus einprägsamen Bilde der Gottferne, 
zu der er sich in neuerlicher trotziger Aufwallung noch einmal ausdrücklich 
bekennt. Des Kahenis eindringliche Erinnerung an die höchste triwe ..., die 
got durch uns begienc, den man durch uns anz kriuze hienc (448, 10ff.), sein 
Hinweis auf den frommen Eremiten: ‚ein heilec man: der git iu rät, wandel 
für iwer missetät. welt ir im riwe künden, er scheidet iuch von sünden‘ (448, 
25) bleiben jedoch nicht ohne Eindruck auf ihn. Sie klingen in dem Weiter- 
reitenden nach. Die bloße Möglichkeit einer von ihm verkannten höheren 
triuwe Gottes beginnt ihm die Berechtigung seiner eigenen Position fraglich 
zu machen, so daß der Dichter von ihm sagen kann: sit Herzeloyd diu junge 
in het üf gerbet triuwe, sich huop sins herzen riuwe (451,8). Dank ange- 
borener triuwe fing die riuwe an, in seinem Herzen Platz zu greifen, heißt es 
sehr vielsagend. Es ist der Auftakt zu seiner Umkehr, aber von Reue im 
christlichen Verstande darf man noch nicht sprechen. Ihm dämmert die Ein- 
sicht, daß die Schuld möglicherweise nicht bei Gott, sondern bei ihm selber 
liegt. Mehr ist es noch nicht, wiewohl er sich gegenüber Trevrizent der Sünde 
zeiht: ‚ich bin ein man der sünde hät‘ (456, 30). 

Was 461, 1ff. mit den Worten ‚mirst freude ein troum: ich trage der riwe 
sw@ren soum ...‘ als Sündenbekenntnis anzuheben scheint, mündet alsbald 
in eine leidenschaftliche und maßlose Anklage, womit Parzival seinem Got- 
teshaß einen Schein von Berechtigung zu geben sucht: Gott, so erklärt er, 
ist miner sorgen tote (461, 10); er ist schuld daran, daß diu vreude min... 
sinket durch der riwe grunt (461,15); er hat zugelassen, daz diu riuwe ir 
scharpfen kranz mir setzet üf werdekeit (461, 18); daß er, der aller helfe 
hät gewalt (461,23), in dieser Sache nicht geholfen hat, gereiche ihm zur 
Schande. Eine eigentliche Beichte, wie Maurer (Leid, S. 123) will, ist das 
schwerlich. Trevrizent hält es denn auch nicht dafür, vielmehr ersiufte er 
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über diese aufbegehrende Sprache eines Verzweifelten. Daß Parzival dreimal 
hintereinander das Wort riuwe für seinen leidvollen Seelenzustand gebraucht, 
ist gewiß auffällig, aber weiß er wirklich, ist er schon bereit zuzugeben, daß 
sein Leid selbstverschuldet ist? Man kann, denke ich, bestenfalls von einem 
unterbewußten Schuldgefühl sprechen. Der Hörer ahnt, daß es noc ein 
tüchtiges Stück Arbeit kosten wird, diese verhärtete Seele wieder zu Gott 
zurückzuführen. 

Daß es gelingt in mählichem, behutsamem Fortschreiten von allgemeiner 
Belehrung zu persönlicher Gewissenserforschung, ist Trevrizents Werk. Nach- 
dem der Einsiedler mit riwe (499, 19) Parzivals Schuld am Tode der Mutter 
und Ithers — zwei ernste Sünden, von denen er nicht wußte — enthüllt hat 
und mit seiner dritten Gralserzählung von Amfortas’ Sünde und siufzeberen 
herzeleiden (478,16) und der Ermahnung, sich seiner riuwe (477,30) aus 
triuwe zu erbarmen, der Boden aufgelockert ist für das Geständnis der 
dritten gewußten, ist die Eiskruste um sein Herz endgültig geschmolzen. Das 
Unausgesprochene steht wohl noch zwischen dem Neffen und dem Oheim, 
aber es trennt sie nicht mehr, so daß der Dichter von ihnen sagen kann: si 
dolten herzen riuwe niht wan durch rehte triuwe (487, 17). Beide trugen 
bitteres Leid, schweren seelischen Kummer aus triuwe; der Ältere nimmt an 
der Schuld des Jüngeren teil. Beichtiger und Beichtkind sind von Wolfram 
auf die gleiche Ebene gestellt. Ihre herzen riuwe über Amfortas’ Leiden gilt 
ihm gleich. Was der ritterliche Held schuldhaft verfehlt hat, auch der büßende 
' Eremit hat es nicht erreicht. Sie haben beide versagt trotz bestem Willen, 
aber sie werden weiter darum bemüht bleiben, jeder auf seinem Wege. 

Es ist schon ein Vorgeschmack der erhofften Gnade, daß Parzival dem 
Älteren seine Seele bis in die verborgensten Winkel öffnen und auch das 
letzte Bedrückendste sagen kann, noch immer nicht ganz ohne bangen Zwei- 
fel, der gütige Oheim könne diese schwerste Sünde am Ende doch nicht ver- 
gebbar finden: sö scheide ich von dem tröste unt bin der unerlöste immer 
mer von riuwe (488, 13). Erst an dieser Stelle, wenn ich recht sehe, hat das 
Wort in Parzivals Munde den christlich vertieften Sinn selbstverschuldeten 
Leides angenommen, den der Dichter bereits zu Anfang des IX. Buches inten- 
diert haben mochte. Und dieselbe aus schuldhaftem Versagen geborene riuwe 
(795,6) gesteht dann auch Amfortas Parzival bei ihrer zweiten Begegnung 
ohne weiteres zu. Dahingehend würde ich Maurers Ansicht modifizieren. An 
der Tatsache der durch Wolfram erreichten Bedeutungsbereicherung von 
riuwe ist kein Zweifel. 

Selbstverständlich kennt Wolfram auch die anderen, uns durch Hartmann 
vertrauten Wortbedeutungen. Während die spezifisch kirchliche von poeni- 
tentia sehr selten ist (448,25. 466,11), überwiegt die allgemeine tiefen seeli- 
schen Schmerzes weitaus. Für Herzeloyde ist riuwe in diesem Sinne geradezu 
Charakterwort. riuwe war der Inhalt ihres Lebens nach Gahmurets Tod, wie 
Sigune Parzival bezeugt: din vater liez ir riuwe (140,20); auch die Freude 
über ihres Sohnes Geburt ertranc in riwen furt (114,4); und nach Parzivals 
mitleidlosem Abschied heißt es lapidar und todverheißend: der werlde riwe 
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aldä geschach (128,17). Es ist hier nicht der Ort, den Bedeutungsschattierun- 
gen, die auch personenbedingt wechseln, im einzelnen nachzugehen. Nur auf 
die ausgedehnte Verwendung des Wortes für das Minneleid sei noch ver- 
wiesen. Sie fehlt bei Parzival, nicht ohne Grund: die dauernde und in der 
Blutstropfenszene unvergeßlich Wort gewordene Sehnsucht nach seiner Frau 
Condwiramurs ist nicht riuwe. Seine von, Anfang an erfüllte Liebe ist für 
ihn kein Problem, sondern im Gegenteil der gewisseste und verläßlichste 
Halt in den dunklen Jahren der Verzweiflung. 

Die riuwe des Minners hat ihren Platz in den Gawan-Teilen des Werkes. 
ein flust mins herzen riwe (715,10) nennt Gramoflanz seine nie gesehene Ge- 
liebte Itonje. Vor allem aber durchläuft Gawan selbst, bevor ihm die end- 
lich gezähmte Orgeluse - deren Unausstehlichkeit in ihrer riuwe um Cide- 
gasts Tod (729,23) begründet liegt - zuteil wird, alle Stufen des Minneleids 
und der Minneklage: wä sol ich nu troesten holn, muoz ich äne helfe doln 
näch minne alsolhe riuwe? (547,27). Fast immer, wenn das Wort in Verbin- 
dung mit Gawan erscheint (509,6. 530,13. 531,23. 533,4. 533,5. 541,5. 622,26. 
640,9. 649,28), hat es diesen spezifischen Sinn. In seiner an Meister Veldeke 
anknüpfenden Minnelehre wird die riuwe auch von Wolfram als unabding- 
barer Bestandteil jeder Liebe anerkannt: swem herzenlichiu triwe ist bi, der 
wirt nimmer minne fri, mit freude, etswenn mit riuwe. reht minne ist wäriu 
triuwe (532,9). 

In seinen Liedern begegnet das Wort in der Verbindung scheidens riuwe 
‚Irennungsschmerz‘ (6,29). Und speziell auf die Minne bezogen ist es auch 
in den Titurel-Fragmenten, der bittersüßen Liebesgeschichte von Sigune und 
Schionatulander: alze vil ander riuwe (111,2) hatte Herzeloyde Gahmurets 
wegen getragen, so daß die Liebespein, die sie an der noch kindlichen Sigune 
beobachtet, einen neuen Dorn in ihre swe@re wachsen läßt. 

Wie der Alemanne Hartmann von Aue bezeugt auch der Franke Wolfram 
von Eschenbach die alte Schmerz- und Leid-Bedeutung von riuwe im deut- 
schen Sprachgebiet um 1200 als höchst lebendig und sogar in neuerlicher in- 
haltlicher Vertiefung begriffen. Ich muß es mir versagen, denselben Befund 
auch noch für das Bairisch-Osterreichische zu erheben und verweise dafür 
einstweilen auf das ZfdA. 88, 1957/58, S. 68f. zur ‚Klage‘ Gesagte. 

Auf Grund des hier vorgelegten Materials darf überhaupt bezweifelt wer- 
den, ob der Sprachgebrauch der Lyrik den günstigsten Ausgangspunkt für 
eine Bedeutungsgeschichte darstellt. Die epische Erzählung, die den jeweili- 
gen Gehalt der Wörter aus dem Handeln und Denken der Personen zu be- 
urteilen erlaubt, ist dafür weit geeigneter. Das Schicksal der Wörter und 
Wortbedeutungen entscheidet sich nicht in der Lyrik, ist jedenfalls nicht in 
erster Linie an ihr abzulesen. 


KARL AUGUST OTT - HEIDELBERG 
LESSING UND LA FONTAINE 
Von dem Gebrauche der Tiere in der Fabel 


Walther Bulst 
zum 60. Geburtstag dargebracht 


„Ihm gelang es, die Fabel zu einem anmuthigen 
poetischen Spielwerke zu machen; er bezauberte.“ 


I 


Man kann seit Lessing nicht mehr von der Fabel sprechen, ohne zu er- 
wägen, aus welchem Grunde in der Fabel Geschichten von Tieren erzählt 
werden, und inwiefern das Wesen der Fabel aus ihrem eigentümlichen „Ge- 
brauche der Tiere“ zu erklären ist. Und man kann diese Frage nicht erörtern, 
ohne jene ‚Abhandlungen über die Fabel‘ zu berücksichtigen, in denen Les- 
sing sich kritisch mit diesem Gattungsproblem auseinandergesetzt hat. Les- 
sing übernahm zwar die Frage nach dem Gebrauch der Tiere in der Fabel 
von Breitinger, jedoch bleiben nur seine Ausführungen grundlegend, nicht 
so sehr, weil seine dem aufgeklärten Denken des 18. Jahrhunderts nur allzu 
konformen Lösungen sich bewährt hätten, sondern weil er mit erstaunlichem 
Scharfsinn die ästhetisch allgemein relevanten Implikationen dieser nur 
scheinbar einfachen Frage aufgedeckt hat!. 

So ist auch Lessings Urteil, La Fontaine habe die Fabel zu einem „an- 
muthigen poetischen Spielwerke“ gemacht, eine völlig richtige Einschätzung 
der Bedeutung, die dessen Werk für die Entwicklung der Gattung gehabt 
hat. Wenn Boileau zum Beispiel La Fontaine in seinem ‚Art po£tique‘ nicht 
erwähnt, so verkennt er nicht etwa dessen literarische Leistung, sondern hält 
sich nur streng an die überlieferte Einteilung der Gattungen, nach welcher 
die Fabel ein Gegenstand der Redelehre war und nicht der Poetik. Diese 
Einteilung war Lessing nicht unbekannt. Er sagt selbst, die Fabel sei in der 
Antike von den Lehrern der Redekunst gepflegt worden; daher habe Aristo- 


1 Der vorliegende Aufsatz stellt nur eine Voruntersuchung für eine geplante Inter- 
pretation der Fabeln von La Fontaine dar. Und zwar soll die Besinnung auf den 
ursprünglichen Sinn der Verbindung einer „Tiergeschichte“ und einer „Moralität“ 
in der Fabel dazu dienen, La Fontaines literarische Intention einer imitierenden 
Wiederholung der Tradition zu rechtfertigen. Das Bedürfnis nach einer solchen 
grundsätzlichen Klärung wurde in mehreren Seminarübungen in der Auseinander- 
setzung mit der Sekundärliterautr empfunden, deren genereller Mangel in der 
ahistorischen Verabsolutierung des von La Fontaine geschaffenen Modells der 
Fabel liegt. Es wäre ein müßiges Geschäft, erst nachweisen zu wollen, inwiefern 
der genannte Mangel die Ursache so vieler Halbwahrheiten ist, und wir ver- 
zichten deshalb darauf, die polemische Auseinandersetzung hier zu wiederholen. 
— Lessings ‚Abhandlungen‘ sind zitiert nach der Ausgabe der ‚Sämtlichen Schrif- 
ten‘ von Lachmann und Muncker, Bd. VII, Stuttgart 1891, La Fontaine nach der 
Edition de la Pleiade, Paris 1954. 
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teles sie in seiner ‚Rhetorik‘ und nicht in der ‚Poetik‘ erörtert, und auch bei 
Aphthonius, Theon und Quintilian sei die Fabel entsprechend gewertet wor- 
den. Im Unterschied zu Boileau erkennt Lessing jedoch an, daß die Fabel 
durch La Fontaines Werk zur Poesie geworden sei und daher seit ihm in 
der Poetik erörtert werde. 

Das zutreffende Urteil Lessings über die „literarhistorische“ Bedeutung 
La Fontaines ist indessen in seiner Feder ein Tadel. Denn, seit La Fontaine 
die Fabel zu einem poetischen Spielwerk gemacht hat, ist ihr seiner Meinung 
nach die Qualität verloren gegangen, um deretwillen sie in der Redekunst als 
eın „sicheres Mittel zur lebendigen Überzeugung“ galt. Lessings Tadel rich- 
tet sich insbesondere gegen die Menge der Nachahmer La Fontaines, „die 
den Namen eines Dichters nicht wohlfeiler erhalten zu können glaubten, als 
durch solche in lustigen Versen ausgedehnte und gewässerte Fabeln“ (S. 469). 
Es ist anzumerken, daß Lessing sich nicht über den Mangel an Moralität in 
La Fontaines Fabeln beklagt, wie es seit J. J. Rousseau bis auf den heutigen 
Tag zur Mode wurde. Er kritisiert vielmehr, daß La Fontaine die „Kürze“ der 
aesopischen Fabel durch „Lustigkeit‘ und „Munterkeit“ habe ersetzen wol- 
len, und wiederholt damit einen Einwand, den schon die Zeitgenossen Patru 
und Boileau vorgebracht hatten, und zu dem La Fontaine in seinem Vorwort 
selbst Stellung genommen hat. Lessing verschärft deren Argumente noch, 
indem er schlechthin behauptet, daß die Fabel durch den poetischen „Zierath“, 
mit dem La Fontaine sie aufgestutzt, an „philosophischer“* Bedeutung ver- 
loren habe, denn: „Die Wahrheit braucht die Anmuth der Fabel; aber wozu 
braucht die Fabel die Anmuth der Harmonie?2?“ Lasse sich der Leser von 
dem Zierat der Fabel „bezaubern“, so verfehle sie gerade ihren wesentlichen 
Zweck, nämlich: ihn zu überzeugen und ihm eine „sichere Erkenntnis“ zu 
geben. Sieht Lessing sich aus diesem Grund veranlaßt, in seinen Abhand- 
lungen gegen Lamotte, Richer, Batteux, Breitinger und Bodmer zu pole- 
misieren, das heißt, gegen all jene, welche nach La Fontaine die Fabel als 
einen Gegenstand der Dichtkunst aufgefaßt hatten, so bedeutet das anderer- 
seits jedoch nicht, daß Lessing der Tradition gemäß die Fabel wieder als 
einen Gegenstand der Rhetorik betrachten würde. Da Lessing glaubt, bei den 
Alten sei die Rhetorik ein Zweig der „Philosophie“ gewesen, leitet er daraus 
vielmehr die Berechtigung ab für sein eigenes Anliegen: die Fabel „philo- 
sophisch“ zu untersuchen und sie mit Wolff dem Bereich der „praktischen 
Morallehre“ zuzuordnen. 

Dieser Streit über die Frage, ob die Fabel theoretisch in der Rhetorik, in 
der Poetik oder in der Philosophie, und zwar hier in der Morallehre, zu be- 
handeln sei, zeigt bereits, aus welchem tieferen Interesse sich Lessing mit ihr 
beschäftigt. Wie für Gottsched und Breitinger, wie auch schon für La Fon- 
taine, erfüllt auch Lessings Auffassung nach die Fabel auf exemplarische 
Weise jene doppelte Leistung, die Horaz der Dichtung allgemein zuerkannt 


2 ie Fabel I. Die Erscheinung, in: Sämtliche Schriften, Bd. I, Stuttgart 1886, 
.195. ‘ 
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hatte: nützlich zu belehren und zugleich zu erfreuen. Schon wegen ihrer 
Kürze ist daher die Fabel für ihn die am besten geeignete Gattung, um die 
„moralische“ Bedeutung der „Poesie“ zu erkennen; und seine Theorie der 
Fabel bewegt sich somit, wie Lessing selbst sagt, „auf dem gemeinschaftlichen 
Raine der Poesie und der Moral“ (S.415). Auch in den ‚Abhandlungen über 
-die Fabel‘ gilt Lessings Interesse also einer Grenzfrage. Und obwohl der un- 
bedeutendere Gegenstand es zunächst nicht vermuten läßt, steht in ihnen 
sogar eine grundsätzlichere Frage zur Diskussion als etwas im ‚Laokoon‘, 
nämlich die Grenzbestimmung der Poesie überhaupt im Unterschied zur 
Philosophie und zur Ethik, und damit zugleich die Frage nach der möglichen 
Übereinstimmung der „Erkenntnis“ und des „ Vergnügens“. 

Da Lessing selbst uns darüber belehrt, wie gewichtig die Entscheidung der 
Frage ist, ob die Fabel als rhetorischer, poetischer oder moralphilosophischer 
Gegenstand aufzufassen sei, ist bemerkenswert, daß er durch die Zielsetzung 
seiner eigenen Untersuchung: den „moralischen“ Wert der „Poesie“ zu er- 
kennen, auf einem Umweg doch wieder zugibt, daß La Fontaines Erhebung 
der Fabel zum Rang eines poetischen Werkes nicht mehr rückgängig zu 
machen ist. Auch Lessing betrachtet nach La Fontaine die Fabel nicht mehr 
als ein bloßes „Beweismittel“ des Redners, das als solches in der Rhetorik 
zu erörtern wäre. Und wenn Lessing auch die Fage nach dem „Wesen“ der 
Fabel in streng moralphilosophischem Sinn entscheidet, indem er ihren 
eigentlichen Zweck in der Illustration eines „allgemeinen moralischen Satzes“ 
findet und daher in seiner V. Abhandlung den „besonderen Nutzen der 
Fabeln in den Schulen“ empfiehlt, so mußte sich seine eigene Untersuchung, 
gerade weil er über den moralphilosophischen Nutzen der Fabel eine so be- 
stimmte Meinung hatte, notwendig dem ungeklärten Problem ihrer poeti- 
schen Form zuwenden. 

Wie Lessing wiederholt betont, liege die „Absicht“ des Fabeldichters 
„außerhalb der Fabel“, denn er stelle nicht menschliche Leidenschaften um 
ihrer selbst willen dar, er suche nicht zu rühren, sondern spreche unsere 
„Erkenntnis“ an, die zur gewissen und bestimmten Einsicht in die Wahrheit 
eines moralischen Lehrsatzes gebracht werden solle, und zwar, wie Lessing 
nach Wolff und dessen „principium reductionis“ anwendend sagt, durch die 
Rückführung eines „allgemeinen Satzes auf einen besonderen Fall“. Auf- 
grund dieser Prämisse gestaltete sich die Erklärung des „poetischen“ Elemen- 
tes der „moralphilosophischen“ Fabel für Lessing in der Weise, daß er die 
zweifache Frage zu beantworten hatte: 1. Inwiefern die Wahrheit eines all- 
gemeinen moralischen Satzes überhaupt durch die Rückführung auf einen 
einzelnen Fall bewiesen und erhärtet werden könne, und 2. inwiefern in der 
Fabel der „Gebrauch der Tiere“ das geeignete Mittel für eine solche Reduk- 
tion sei. 

Es verdient hervorgehoben zu werden, welche weitreichenden Konsequen- 
zen Lessings Fragestellung für die Theorie der Dichtung allgemein impli- 
ziert. Zwar scheint es zunächst, als bliebe auch für Lessing die Fabel eine 
untergeordnete poetische Gattung, da er ihren Zweck völlig auf die „außer- 
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halb“ liegende „Erkenntnis eines moralischen Satzes“ beschränkt; und es 
scheint auch, als könne sich demnach seine Wertung des „poetischen“ Elemen- 
tes, das heißt aber, der Tierfabel selbst, zwangsläufig nur darauf begrenzen, 
das eigentlich Poetische als ein bloßes Mittel zur lebhaften Veranschaulichung 
des allgemein schon als wahr Erkannten ‚aufzufassen. Indessen, die Berück- 
sichtigung des moralischen Zwecks der Tierfabel ermöglicht es ihm nicht nur, 
das Mißverständnis der Fabel als einer „naturalistischen“ Beschreibung des 
animalischen Lebens zu vermeiden, sondern getattet ihm zugleich, die fal- 
schen Hypostasierungen des literarisch Dargestellten zu zerstören: Das Bei- 
spiel der Fabel lehrt, daß die Dichtung im allgemeinen kein bloßes Abbild 
der Wirklichkeit ist, daß sie, wie Schiller sagen wird, Realität nicht zu heu- 
cheln“ braucht und ebenso wohl den „Beistand der Realität“ entbehren kann, 
weil die dargestellten Vorgänge hier offensichtlich nicht um ihrer selbst wil- 
len, sondern nur um der „Wirkung“ auf das Verstehensvermögen des Nach- 
vollziehenden willen geschildert werden. Wenn Lessing das Verhältnis der 
Tiergeschichte zur Moral der Fabel gleichsetzt mit dem Verhältnis der Dar- 
stellung eines einzelnen Falls zu der Darstellung der entsprechenden allge- 
meinen Regel, und wenn er dabei bemerkt, daß wir durch die Schilderung des 
einzelnen Falls in höherem Maße von der Wahrheit der allgemeinen Regel 
überzeugt werden als durch deren abstrakte Formulierung, so ergibt sich 
hieraus jedoch noch eine weitere wichtige Konsequenz. Demgemäß ist näm- 
lich die Dichtung für ihn von der Philosophie nicht etwa durch ihren geringe- 
ren Gehalt an Wahrheit unterschieden. Im Gegenteil, durch seine Frage- 
stellung erkennt Lessing implicite an, daß derselbe gedankliche Gehalt ein- 
mal in poetischer und ebenso in begrifflicher Form ausgedrückt werden 
kann. Ja, er stellt sogar die zur Zeit der Aufklärung vorherrschende Idee der 
geistigen Rangordnung auf den Kopf, indem er zu beweisen unternimmt, 
daß das Denken in abstrakten Begriffen durch die poetische Darstellungs- 
weise einen höheren Grad an „Klarheit“ zu gewinnen vermöge. 

Wie wichtig diese Anerkennung der „philosophischen“ Bedeutung der 
„Poesie“ für die Erklärung ihrer Form ist, zeigt denn auch Lessings Er- 
örterung der Frage, inwiefern überhaupt das Allgemein-Wahre durch die 
Darstellung eines einzelnen Falls einen höheren Grad an Gewißheit erlangen 
könne. Zwar sieht Lessing sich gezwungen, in seiner Erklärung zwei ver- 
schiedene Weisen des „Erkennens“ zu postulieren, und unterscheidet mit 
Wolff die „anchauende“ von der „begrifflichen“ oder „symbolischen“ Er- 
kenntnis. Im Gegensatz zu den modernen Bemühungen, die „Intuition“ als die 
Erkenntnisform des „Singularen“ zur Grundlage des poetischen Ausdrucks 
und seiner „individualisierenden“ Darstellungsform (B. Croce, H. Bergson) 
zu machen, vermeidet Lessing jedoch die Gefahr, diese Unterscheidung leicht- 
fertig zu verabsolutieren®. Sein Vorsatz, zu beweisen, daß die Erkenntnis 
eines einzelnen Falls die „Gewißheit“ einer allgemeinen Wahrheit steigern 
könne, läßt ihn nämlich von vornherein annehmen, daß das begriffliche Den- 


® Vgl. die für die Ähnlichkeit ihrer Positionen aufschlußreiche Kritik an Bergson 
bei B. Croce, Estetica, 8a Ed. Bari.1945, S. 267. 
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ken ebenso wohl durch die Anschauung des Einzelnen geklärt werden könne, 
wie andererseits die Wahrnehmung erst durch das begriffliche Denken zur 
bestimmten Erkenntnis wird. Dieser synthetischen Wechselwirkung beider 
Erkenntnisformen eingedenk sucht Lessing daher, seine Unterscheidung „on- 
tologisch“ zu begründen, indem er wiederum in Anlehnung an Wolff darlegt, 
nur im Besonderen „existiere“ das Allgemeine; im Besonderen, dem allein 
»Wirklichkeit“ zukomme, sei wiederum die „innere Möglichkeit“ von seiner 
Wirklichkeit zu trennen. Und sein Schluß ist demgemäß: Da die „Möglich- 
keit“ eine „Art des Allgemeinen“ sei, müsse der anschauenden Erkenntnis die 
(allgemeine) Möglichkeit des Besonderen als Wirklichkeit vorgestellt wer- 
den, damit unsere Erkenntnis „vor sich selbst“ klar werde (S. 443f.). In die- 
sem Sinne ist der Satz Lessings zu verstehen, daß die Fabel die Wahrheit 
eines allgemeinen Satzes durch die Darstellung eines „wirklichen“ Falls er- 
kennen lasse: die Fabel schildert nicht Vorfälle, die sich irgendwann und 
irgendwo ereignet haben, um ihrer selbst willen, sondern sie schildert in 
Wahrheit das Allgemeine, das in allen Vorfällen wiederzufinden ist, in der 
Weise jedoch, daß das Allgemeine selbst die „Kraft des Wirklichen“ erhält, 
und der Leser es so aufnimmt, als habe er den zur Veranschaulichung des 
Allgemeinen erdachten Fall unmittelbar selbst erfahren und erlebt. 

Auf der „Erhebung des einzelnen Falles zur Wirklichkeit“ beruht nach 
Lessing demgemäß der wesentliche Unterschied der Fabel gegenüber der 
Parabel und dem Exempel. Während die Fabel das Allgemeine so darstellt, 
daß es „als wirklich vorgestellet werden“ kann, begnüge sich die Parabel mit 
der Möglichkeit des erdachten Falles und könne daher nur lehren, Ähnlich- 
keiten zwischen möglichen Fällen zu erkennen. Umgekehrt könnten in den 
historischen Exempeln stets nur Präzendenzfälle angeführt werden, deren 
Beweiskraft jedoch ihnen selbst nicht zu entnehmen sei. Welche Bedeutung 
Lessing der von ihm selbst hervorgehobenen Eigenschaft der Fabel beimißt, 
das Allgemeine in der Gestalt des besonderen Wirklichen zu schildern, zeigt 
auch seine Polemik gegen Aristoteles. Da die ‚Rhetorik‘ dem historischen 
Exempel bei politischen Beratungen den Vorzug vor der Fabel gibt, und 
zwar, weil das Zukünftige meistens dem Vergangenen ähnlich sei und man 
somit aus der geschichtlichen Erfahrung lernen könne, glaubt Lessing näm- 
lich, gegen Aristoteles den durchaus aristotelischen Einwand* vorbringen 
zu sollen, daß man von der Wirklichkeit eines vergangenen Ereignisses 
„nicht anders als aus Gründen der Wahrscheinlichkeit“ überzeugt werden 
könne (S.446). Obwohl aus den in der ‚Rhetorik‘ angeführten Beispielen 
Aristoteles’ Meinung genügend klar hervorgeht und Lessings Vorwurf ihn 
nicht trifft, ist seine Betonung der „Wirklichkeitsform“ der Fabel doch be- 
merkenswert, mögen auch Bodmer und H. Axel über das „Es war einmal .. .“ 
seiner Theorie noch so viel gewitzelt haben. Angesichts all der Mißverständ- 
nisse, die der Begriff eines literarischen „Realismus“ in der Moderne ge- 
zeitigt hat, darf vielleicht nochmals betont werden, daß es Lessing nicht in 


4 Wir erinnern an Poetik 1451 b 1-11. 
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den Sinn gekommen wäre, der Dichtung deshalb die „Kraft des Wirklichen“ 
zuzuerkennen, weil sie für ihn wie etwa für Baumgarten nur ein Abbild der 
sinnlichen Wahrnehmung gewesen wäre. Er denkt vielmehr an die besondere 
Leistung der literarischen Darstellung, uns einen Handlungsablauf in der 
Weise zu vergegenwärtigen, daß eine Art Analogie zur Selbsterfahrung ge- 
schaffen wird; im Unterschied zur wertindifferenten, begrifflich verallge- 
meinernden Erkenntnis wird nämlich Lessings Meinung nach durch diese 
Darstellungsform eine unmittelbare Wirkung auf die Willensentscheidungen 
des Nachvollziehenden ermöglicht5. Dieser Grundgedanke der ‚Abhandlun- 
gen‘ enthält eine Wertung der Dichtung, die in geradezu revolutionärer 
Weise über die Ästhetik der Aufklärung hinausführt und erst bei Schiller, 
insbesondere aber in den ‚Vorlesungen über die Ästhetik‘ von Schleiermacher 
zur vollen Entfaltung gelangen sollte. 

Merkwürdigerweise berührt Lessing mit keinem Wort die Frage, wieso 
denn nun ein „moralischer“ Satz, der notwendig den Modus des Imperativs 
hat und das Sein-Sollende, aber nicht ein Sein intendiert, durch die Dar- 
stellung des im Besonderen allgemein „Wirklichen“ erhärtet werden könne. 
Daß Lessing diesen inneren Widerspruch seiner Theorie nicht einmal be- 
merkt zu haben scheint, könnte man vielleicht nicht zu Unrecht der histori- 
schen Bedingtheit seines eigenen Gesichtspunktes zuschreiben; seinem auf- 
geklärten Glauben an die Vernunft war sicher die Überzeugung gemäß, daß 
man vom Wirklichen gar nicht „sprechen“ könne und würde ‚wenn alles ver- 
nünftige Sprechen von vornherein nicht auch als moralisches Handeln zu be- 
werten wäre. Die einzeitige Hervorkehrung des erkenntnistheoretischen und 
des ontologischen Aspekts der Dichtung, die seine Vernachlässigung der 
Modalität moralischer Sätze verschuldet, könnte man aber auch als Zeichen 
dafür ansehen, daß Lessing bei der Erörterung des einen Gattungsproblems 
zugleich die prinzipielle Problematik des sprachlichen Kunstwerks und seiner 
eigentümlichen Geltungsweise ins Auge faßte; - in der Tat erschließt ja ein 
jedes originelle poetische Werk eine neue Möglichkeit künstlerischer Sprach- 
verwendung, weshalb die Theorie der Literatur immer wieder vor der 
Schwierigkeit steht, bei der Interpretation auch des kleinsten Werkes stets 
den gesamten Problemkomplex des „Asthetischen“ berücksichtigen zu müssen. 

Daß Lessings Ausführungen trotz dem genannten Widerspruch großen 
heuristischen Wert besitzen, zeigt den auch seine Behandlung der zweiten 
Frage. Die Richtigkeit seiner Erklärung des „Gebrauchs der Tiere“ in der 
Fabel hat E. Winkler entschieden bestritten®; indessen könnte auch Wink- 
lers Polemik nur als weiterer Beleg für die kritische Bedeutung der ‚Ab- 
handlungen‘ dienen, da Winkler eben an den Punkten, wo er über Lessing 


5 Von einem völlig anderen Gesichtspunkt aus hat auch B. Groethuysen den wesent- 
lichen Wandel in der Kunstauffassung des 18. Jahrhunderts als eine Wendung zu 
einer Ästhetik der „Wirkung“ beschreiben können. Vgl. Philosophie de la 
Revolution frangaise, prec&d& de Montesquieu, Paris 1956. 

° E. Winkler, Das Kunstproblem der Tierdichtung, besonders der Tierfabel, in: 
Hauptfragen der Romanistik, Heidelberg 1922, S. 280-306. 
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hinauszukommen meint, sich selbst in neue Widersprüche verstrickt. Wie 
unreflektiert er verfährt, verdeutlicht schon das Faktum, daß er einfach von 
einem „Kunstproblem“ der Fabel spricht, ohne Lessings Bedenken über den 
fragwürdigen Kunstwert der Fabel nachzuvollziehen, im gleichen Atemzug 
aber (der schon nicht mehr modernen Modephilosophie des metaphysischen 
Biologismus gemäß) dekretiert: „An der Wurzel aller Tierdichtung steht un- 
ser Anthropomorphisierungstrieb, d. i. unser Trieb, die Dinge unserer Um- 
gebung zu vermenschlichen“. Das „Kunstproblem“ der Tierdichtung stellt sich 
ihm demgemäß dar als die Frage, wie weit die Vermenschlichung des Tieres 
gehen darf“ (S. 282f.). Will man diesen Behauptungen entnehmen, die Fabel 
schildere das Leben der Tiere, wenn auch auf vermenschlichte Weise, so er- 
fährt man wenig später mit Überraschung, daß andererseits auch für Wink- 
ler die Fabel doch wieder „zur Veranschaulichung einer allgemeinen Er- 
fahrungs-Tatsache aus dem Gebiete der menschlichen Lebensfüh- 
rung“ dient. Angesichts solcher Inkonsequenzen ist umso höher zu schätzen, 
mit welcher Klarheit Lessing bereits erkannt hatte, daß in der Fabel, durch 
die ja eine moralische Einsicht vermittelt werden soll, auch die Tiere als 
„moralische Wesen“ behandelt werden. 

Fragte Lessing nun nach dem Grund, der den Fabeldichter seine Lehren 
am Beispiel von Tieren, die er zu moralischen Wesen erhebt, darbieten läßt, 
so variiert Winkler diese Frage folgendermaßen: „Warum erlebe ich z.B. 
an der Fabel von ‚Rabe‘ und ‚Fuchs‘ in höherem Maße eigenes Schicksal als 
‘ an der analogen Erzählung eines analogen wirklich-menschlichen 
Falles?“. Er glaubt, in der Theorie der „ästhetischen Einfühlung“, wie er sie 
bei Lipps und Volkelt findet, die Antwort parat zu haben. Entscheidend ist 
für ihn, daß durch die „Transposition des Vorgangs in die Sphäre des ver- 
menschlichten Tieres“ die Geschichte „aus der Alltagssphäre hinausgerückt“ 
und durch einen „gewissen Exotismus gemildert“ werde, derart daß die „ge- 
meine Wirklichkeit, das Zufällige, der Eindruck des Nebensächlich-Beliebi- 
gen, das dem menschlichen Einzelfall oft anhaftet“, eliminiert würden. Er 
sagt: „Im Bilde des (vermenschlichten) Tieres kann ich freier und reicher 
das innerlich erleben, was mir selbst eigen ist“; zur Begründung dieser 
arbiträren These behauptet er des weiteren nur, das „ästhetisch Reizvolle“ 
und „symbolisch Bedeutungsvolle“ rege unsere „Phantasie“ an; wenn wir 
aber die innere Aktivität unserer Persönlichkeit befriedigen, frei sich aus- 
leben lassen“, wenn diese innere Aktivität „Hemmungen und Stauungen 
siegreich überwindet“, dann entstehe (nach E. Meumann) die wahre „ästhe- 
tische Lust“. Derart sind wir jedoch statt bei der „Veranschaulichung“ all- 
gemeiner Erfahrungen eher bei deren „Verfremdung“ angelangt, zu der nun- 
mehr die Fabeltiere dienen müssen. Aber dafür hat Winkler ja auch die 
Leistung der Fabel, die nach Lessing in der überzeugenden Mitteilung einer 
„sicheren Erkenntnis“ besteht, durch die spannende und lustvolle „Ein- 
fühlung“ in eine vermenschlichte und zugleich „exotische“, jedenfalls nicht 
„banale* Tierwelt ersetzt. - Wenn Winkler indessen sagt, daß wir uns 
zunächst die Tiere „menschlich“ vorstellen, und daß der Fabeldichter ‘sodann 
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diese anthropomorphisierenden Tierbilder dazu benutze, um die menschliche 
Wirklichkeit „charakteristisch“, ohne „störende Nebenumstände“, ohne das 
„Zufällige“, „Alltägliche“ darzustellen, so ist nicht einzusehen, mit welchem 
Recht er überhaupt gegen Lessing polemisieren will. Eben die Konzentration 
auf das Charakteristische, das Absehen von der zufälligen Wirklichkeit, er- 
klärt ja nach Lessing den Gebrauch der Tiere in der Fabel, nur daß bei ihm 
das Charakteristische für das Notwendige steht und sich nicht erst durch die 
exotische Verfremdung des Alltäglichen ergibt. Lessing hatte richtig erkannt, 
daß die Verwendung der Tiere zuammenhängen muß mit dem moralischen 
Zweck der Fabel; entsprechend seiner Bestimmung ihrer Form, nach der in 
der Fabel ein allgemeiner moralischer Satz durch die Geschichte eines als 
wirklich dargestellten einzelnen Falles illustriert wird, erblickt er nun den 
Grund für die Schilderung von Tieren in der „allgemein bekannten Be- 
standheit der Charaktere“. Wenn Winkler diese berühmte Definition schlicht 
als „Irrtum“ bezeichnet und dagegen behauptet, für den Gebrauch der Tiere 
sei „nur das Wegfallen der ‚gemeinen Wirklichkeit‘ maßgebend“ (S. 297 
Anm.), so hat er inzwischen vergessen, zuvor selbst erklärt zu haben, daß 
uns in der Fabel stets nur „vermenschlichte“ Tiere vorgeführt werden?. Was 
kann aber damit anders gemeint sein als der allgemein bekannte Begriff, den 
wir uns als Menschen von der Eigenart eines Tieres gebildet haben? Die 
„gemeine Wirklichkeit“ fällt denn auch in der Fabel nicht so weit weg, daß 
die Tiere sich nicht „durch ihre bloße Benennungen in unsere Einbildungskraft 
schildern“ würden, und wir uns nicht allein durch die Namensnennung „ohne 
weitere Hinzuthuung“ sofort das „Verhältnis“ etwa des Wolfes zum Lamme 
vorstellen könnten. Die verschiedenartige Wirkung, die erzielt wird, wenn 
anstelle von Menschen als agierende Personen Tierfiguren auftreten, ist 
daher nicht, wie Winkler meint, darauf zurückzuführen, daß die gleiche 
Handlung beim Menschen „zufällig-bedingt“ und „banal-alltäglich“, beim 
Tier aber „ästhetisch-reizvoll“ erschiene; vielmehr ist diese Verschiedenheit 
darin begründet, daß der Mensch mit Überlegung und freiem Willen han- 
delt, das Tier hingegen sich seiner Natur gemäß verhält. Von einem Tier 
eine „Geschichte“ zu erzählen, ist eigentlich eine contradictio in adjecto, da 
nur der Mensch sich durch sein Handeln erst als den bestimmt, der er ist, 
und über sein biologisches Leben hinaus eine persönliche Geschichte hat. 
Während daher eine Geschichte in Wahrheit die menschliche Fähigkeit zu 
eigener Lebensführung voraussetzt und ihr eigentlicher Sinn ist, den ein- 
zelnen Lebensweg zu vergegenwärtigen, dessen Verlauf und Ausgang erst das 
Individuum charakterisiert, wird ihre Bedeutung völlig verkehrt, wenn das 
erzählte Geschehen, wie in der Tierfabel, von vornherein durch die natürliche 
Beschaffenheit der Tiergattungen determiniert erscheint, wenn das Handeln 


? Es wären weitere Widersprüche in Winklers Ausführungen nachzuweisen. Jedoch 
kam es hier nur darauf an, zu zeigen, wie auch Winkler auf eine allgemeine 
ästhetische Theorie zurückgreifen muß, der alsdann die literarischen Fakten an- 
gepaßt werden, weil er sich scheut, sich von den Texten das ästhetische Problem in 
seiner jeweiligen historischen Differenzierung stellen zu lassen. 
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nicht der motivierten Entscheidung angesichts der gegebenen Lage entspringt, 
sondern nur ein zwangsläufiges, artgemäßes Verhalten ists, Wie nun aus 
Lessings Beispielen hervorgeht, hatte er richtig bemerkt, daß der Gebrauch 
der Tiere es erübrigt, in der Fabel die Geschichte der Charakterisierung 
der handelnden Figuren dienen zu lassen, und daß statt dessen die Zwangs- 
läufigkeit des erzählten Geschehens akzentuiert wird. Diese Veränderung 
des Sinns der Erzählung konnte Lessing aber mit umso größerem Recht auf 
die „allgemein bekannte Bestandheit der Charaktere“ zurückführen, als diese 
Eigenschaft der Tierfiguren zugleich auch die weitere Bedingung erfüllt, den 
dargestellten einzelnen Fall nur als Verwirklichung des allgemein Not- 
wendigen erscheinen zu lassen. 


II 


Lessings ‚Abhandlungen‘ haben den unbestreitbaren Wert, auf vorbild- 
liche Art zu zeigen, wie die Verbindung verschiedenartiger, aber „funk- 
tional“ aufeinander bezogener Elemente in der Fabel für ihre theoretische 
Erfassung eine ebenso vielseitige kritische Betrachtungsweise erforderlich 
macht. Um am Beispiel der Fabel die Vielschichtigkeit des ästhetischen Phä- 
nomens aufdecken zu können, muß Lessing jedoch einen Begriff der Einheit 
der Fabel voraussetzen, der trotz seiner wiederholten Berufung auf die Auto- 
rität des vermeintlich „klassischen“ Äsop von den Gegebenheiten der literari- 
schen Tradition nicht gestützt wird. So fruchtbar daher die Vorstellung der 
Kompositionseinheit der Fabel auch als heuristisches Postulat für Lessing ge- 
wesen sein mag, andererseits verrät gerade sie, in welchem Maße seine Deu- 
tung an dem zeitgenössischen, durch La Fontaine ermöglichten Typ der Fabel 
orientiert ist. 

Da Lessing mit seiner Theorie indessen zugleich eine Anleitung zum 
„Erfinden“ neuer Fabeln gegeben haben will, und da er selbst seine Regeln 
praktisch angewandt hat, gibt sein Werk uns die rare Gelegenheit, die 
Richtigkeit einer literarästhetischen Theorie an der Praxis zu verifizieren. 
Die Grenzen seiner Theorie sind somit klar zu erkennen, indem wir kurz be- 
trachten, zu welchen Abweichungen von seiner eigenen Theorie der Fabel- 
dichter Lessing durch das traditionelle‘Modell gezwungen wird, und inwie- 
fern die Anwendung seiner Regeln einen neuen Typ der Fabel erzeugt. 

So ist schon der Umstand bedeutsam, daß die Mehrzahl der Fabeln Les- 
sings nur Neubearbeitungen des traditionellen Materials sind, obschon an- 
dererseits nicht anzuzweifeln ist, warum Lessing einige seiner Fabeln nicht, 
wie er selbst sagt, in der Weise komponiert haben soll, daß er zu einem all- 


8 In größter Klarheit ist dieses Problem von H. Lipps gesehen worden und dar- 
gestellt in: Die menschliche Natur, Frankfurt 1941. Seine Erkenntnisse benutzend 
und weiterführend hat H. R. Jauß, dem ich für seine freundschaftliche Hilfe ver- 
pflichtet bleibe, die Analogie von tierishem Wesen und menschlicher Natur in 
der mittelalterlichen Tierdichtung klären können. Vgl. H. R. Jauß, Untersuchun- 
gen zur mittelalterlichen Tierdichtung, Tübingen 1959, bes. 201 ff. 
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gemeinen moralischen Satz eine illustrative Tiergeschichte ersann. Dieser 
Befund erschüttert nämlich bereits seine These, daß der primäre Zweck der 
Fabel die Erkenntnis eines moralischen Satzes und die Tiergeschichte nur ein 
Mittel dafür sei. Er läßt zudem erkennen, daß auch für Lessing das primär 
Gegebene in Wahrheit die literarische Tradition der sog. äsopischen Fabel 
ist, weshalb denn auch seine eigenen Fabeln nicht reine „Erfindungen“, son- 
dern dem traditionellen Modell nachgebildet sind. Daß der Theoretiker Les- 
sing hingegen das Verhältnis der Elemente der Fabel verkehrt hat, ist schon 
von Hegel bemerkt worden, der in einer (unausgesprochen gegen Lessing 
und Herder gerichteten) Kritik die moderne Gewohnheit verurteilte, „in der 
Fabel überhaupt sich die Lehre als das erste so vorzustellen, daß das erzählte 
Ereignis selbst bloße Einkleidung und deshalb eine zum Behufe der Lehre 
ganz erdichtete Begebenheit sei“®. 

Sind Lessings Fabeln in Wahrheit jedoch nur nachbildende „Reproduk- 
tionen jener ersten Einfälle“, wie Hegel sagt, und somit gleichfalls ein Zeug- 
nis für die konstitutive, das heißt, traditionsbegründende Bedeutung des 
Schatzes von Fabeln, dessen Ursprünge wie die des Märchens mit dem Be- 
ginn der expliziten menschlichen Geschichte zu koinzidieren scheinen, so er- 
gibt sich aus diesem Befund ein zweiter wichtiger Einwand gegen Lessings 
Theorie. Wenn Lessing jenen „einzelnen Fall“, der die Wahrheit des mora- 
lischen Satzes exemplarisch verdeutlichen soll, weder der eigenen Erfahrung 
noch der Naturbeobachtung zu entnehmen vermag, sondern nur die literari- 
sche Tradition ihm die Muster solcher Fälle liefern kann, so erscheint nämlich 
auch die „ontologische* Argumentation nicht mehr stichhaltig, mit der er zu 
erklären suchte, inwiefern eine begrifflich formulierte allgemeine Wahrheit 
durch ihre Exemplifikation an einem einzelnen Fall ein höheres Maß an 
Überzeugungskraft gewinnt. Es kann zugestanden werden, daß die Fabeler- 
zählung unvergleichlich einprägsamer und überzeugender wirkt als ihre ent- 
sprechende Moral. Die Frage ist nur, inwieweit Lessings Begründung dieses 
Unterschieds stimmt. 

Die Bedenken gegen seine logisch-ontologische Deduktion werden dadurch 
noch verschärft, daß Lessing in der III. Abhandlung eine Einteilung der 
Fabeln vornimmt, bei der die eigentliche Tierfabel in einer Weise definiert 
wird. die in offensichtlichem Widerspruch zu der genannten Argumentation 
steht. Lessing unterscheidet dort, wiederum Wolff nachfolgend, „vernünf- 
tige“ und „sittliche“ Fabeln, je nachdem, ob der geschilderte Fall „schlech- 
terdings möglich“ ist oder nur „nach gewissen Voraussetzungen“. Seiner Er- 
läuterung gemäß dürften in den „vernünftigen“ Fabeln nur Menschen als 
handelnde Personen auftreten!?, während in der „sittlichen“ Fabel entweder 
die „Subjekte“ oder die den Subjekten beigelegien „Prädikate“ vorausgesetzt 


® Hegel, Ästhetik, Ausg. F. Bassenge, Berlin 1955, S. 384. 

1% Lessing will (a.a.O., S. 460) auch jene Fabeln, in denen nur Tiere, und zwar nicht 
sprechende, vorkommen, zu den „vernünftigen“ rechnen. Da jedoch stets tieri- 
sches Verhalten als „Handeln“, und natürliches Geschehen als „Geschick“ begriffen 
wird, liegt auch in solchen Fällen eine „hyperphysische“ Erhöhung ihrer Natur vor. 
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werden. Ist die Existenz der Subjekte nur angenommen, treten also in der 
Fabel Götter, allegorische Figuren usw. auf, so spricht Lessing von der 
„mythischen“ Fabel. Werden hingegen existierenden Subjekten Prädikate 
beigelegt, die ihnen in der Wirklichkeit nicht zukommen, so nennt Lessing 
diese Art „hyperphysische“ Fabeln. Die Klasse der „hyperphysischen“ 
Fabeln bilden jedoch eindeutig (wenn auch nicht ausschließlich, da ja auch die 
Eiche, das Schilfrohr, der irdene und der eiserne Topf sprechen und agieren 
können) die Tierfabeln. Lessing versucht zwar, diese Einstufung der Tier- 
fabel mit seinen früheren Bestimmungen zu verbinden, indem er sorgfältig 
unterscheidet, daß den Tier&n nicht „andere Eigenschaften“, sondern nur die 
ihnen „wirklich zukommenden“ in einem „höhern Grade“ zugeschrieben 
werden dürften. Trotzdem ist diese hyperphysische „Erhöhung der wirk- 
lichen Natur“, die Erweiterung der „Schranken der Fähigkeiten“ der Tiere 
nicht, wie Lessing zu glauben scheint, mit einer bloßen Erweiterung des Be- 
griffsumfangs gleichzusetzen, die den Begriffsinhalt unberührt ließe. Und 
die „surrealistische“* (wie man heute Lessings Ausdruck umschreiben könnte) 
Darstellung der Fabeltiere hat als fiktionale Konstruktion nichts mehr gemein 
mit jener Veranschaulichung der allgemeinen Möglichkeit, die sich im beson- 
deren Wirklichen konkretisiert. Da jedoch Lessings Widersprüche zumeist 
echte Probleme entdecken lassen, dürfen wir bemerken, daß seine gegensätz- 
lichen Behauptungen auch hier Hinweise auf die reale Kompliziertheit des 
Tatbestandes sind. In spezieller Form stellt sich hier das allgemeine Problem 
jeder literarästhetischen Theorie: daß wir die Fiktionen der Dichtung als 
bloßen „Schein“ anerkennen und daß wir dennoch im Schein der Kunst das 
Bild der wahren Wirklichkeit wiederzufinden meinen. Wenn Lessing nun 
einerseits die nur als ein Vollzug des imaginierenden Bewußtseins mögliche 
„hyperphysische“ Erhöhung der Wirklichkeit in der Tierfabel feststellt, an- 
dererseits aber behauptet hat, daß die Fabel am besonderen Fall die allge- 
meine Möglichkeit des Wirklichen erkennen lasse, so erklärt dieser Wider- 
spruch sich u. E. aus einer Gleichsetzung der Kriterien des poetisch „Wahr- 
scheinlichen“ und des ontologisch „Möglichen“. Dieser Schluß würde nicht 
allein die relative Wahrheit beider Behauptungen rechtfertigen, sondern 
wäre zugleich der historischen Bedeutung der Fabel angemessen, deren kon- 
tinuierliche Tradierung durch alle Epochen und bei allen Nationen wohl nur 
aus ihrem Charakter, als „Denkmodell“ für die Erfassung des Wirklichen 
fungieren zu können, begreifbar ist. 

Wenn Lessing sich nun rühmt, er habe überlieferte Fabeln mit einer „edle- 
ren Moral“ verbunden, so stoßen wir auf einen weiteren Widerspruch zwi- 
schen seiner Theorie und seiner dichterischen Praxis. Schon die Möglichkeit 
einer solchen Veränderung widerspricht nämlich seiner These, daß der mora- 
lische Satz „ganz“ in der Fabel anschauend erkannt, und daß „in einer 
Fabel nur eine Moral zur Intuition“ gebracht werde. War im Vorstehenden 
zu erkennen, wie das traditionelle Modell der Fabel Lessing dazu zwingt, 
in seinen Bearbeitungen von seiner eigenen Theorie abzuweichen, so zeigt 
sich hier nun, in welchem Maße die Vorstellung einer idealen Komposition 
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der Fabel und die Absicht, für ihre künftige Gestaltung Regeln zu ent- 
werfen, ihn seiner besseren historischen Einsicht zuwiderhandeln lassen. 
Zwar wird seit ihrer schriftlichen Tradierung die Fabel so erzählt, daß sie als 
Exempel für eine Lehre steht. Aus seiner intensiven Beschäftigung mit Phä- 
drus und Äsop, den mittelalterlichen, den neueren französischen und deut- 
schen Fabeldichtern wußte Lessing jedoch, wie unterschiedlich und sogar 
gegensätzlich die einzelnen Lehren sind, die man zu verschiedenen Zeiten 
der gleichen exemplarischen Tiergeschichte entnehmen konntet!. Lessing hätte 
denn auch weder eine Moral der Äsopischen Fabeln „veredeln“, noch hätte 
er beispielsweise dem Verfasser des ‚Romulus Nilantinus‘ vorwerfen können, 
seine Korrekturen seien das Werk des „dümmsten von allen Mönchen“!2, 
wenn seine Gleichung, in der die Moral zur Tiergeschichte im Verhältnis 
des Allgemeinen zum Einzelnen steht, tatsächlich der Struktur der Fabel ent- 
sprechen würde. 

Inwiefern aber die konsequente Anwendung der Lessingschen Theorie 
einen neuen Typ der Fabel ergibt, mag uns schließlich seine Gestaltung der 
alten Fabel vom Fuchs und dem Raben zeigen. Um Lessings Abänderungen 
hervorheben zu können, führen wir einige frühere Bearbeitungen an, die 
zugleich gemäß dem zuvor Gesagten illustrieren, wieviel verschiedene Lehren 
man aus dieser einfachen Fabel ziehen konnte!3. Da hier keine Geschichte der 
Fabel gegeben werden soll, und da die „Modernität“ der Bearbeitung Les- 
sings (anders als D. Sternberger meint) im wesentlichen aus seiner beson- 
deren Fassung der Moral entsteht, dürfen wir uns darauf beschränken, nur 
einige Moralitäten zu zitieren, die zur Verdeutlichung des gemeinten Unter- 
schieds genügen. 

Phädrus hat unserer Fabel zwei Lehren entnommen, deren gegensätzliches 
Verhältnis die Möglichkeit ausschließt, sie als eindeutig „moralische“ Sätze 
zu werten. Dem Promythium gemäß lehre das Mißgeschick des Raben: 


„qui se laudari gaudet verbis subdolis 
sera dat poenas turpes paenitentia“; 


während im Epimythium im Hinblick auf den Erfolg des Fuchses gesagt wird: 


„hac re probatur, ingenium quantum valet; 
virtute semper praevalet sapientia“1#, 


Im Romulus-Corpus erscheint das Promythium des Phrädrus wieder; be- 
zeichnenderweise wird jedoch in der Recensio gallicana das Epimythium 
folgendermaßen ersetzt: „sed post inrecuperabile facttum damnum quid iuvat 
paenitere?“15, Die Absicht, die Moralität zu verbessern, ist zwar unverkenn- 


Eine kleine Zusammenstellung verschiedener Moralitäten zu der Fabel vom Wolf 
und dem Lamm samt einer geistreicher Kommentierung ihrer Unterschiede findet 
sich bei D. Sternberger, Figuren der Fabel, Berlin und Frankfurt 1950, S. 9ff. 

12 Lessing, Romulus und Rimicius, in: Sämtliche Schriften, a.a.0., Bd. XI, S. 538 f. 

1% Zur Geschichte dieser Fabel vgl. M. Ewert, Über die Fabel Der Rabe und der 
Fuchs, Diss. Rostock 1892, 

* Phaedri Fabulae Aesopiae, Ed. L. Mueller, Leipzig, 1926, S. 6f. 

15 G. Thiele, Der Lateinische Äsop des Romulus, Heidelberg 1910, S. 60. 
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bar. Indessen hat der Redaktor einen neuen Widerspruch zwischen der ein- 
leitenden und der abschließenden Affabulation nicht vermeiden können. 
Der ‚Romulus Nilantinus‘ des 11. Jahrhunderts hat diese Änderung beibe- 
halten. Die Schlußmoral: „Sed postquam homo perdiderit quidquid amat, 
quid poenitentia illi proficit?“, hebt auch hier eigentlich die einleitende 
Lehre auf: „Testatur subsequens fabula, quod multi in fine poenitent qui fal- 
sis adulationibus facile assentiunt“1s, 
Marie de France entdeckt hingegen in dem Mißgeschick des Raben ein 

lasterhaftes Streben nach eitlem Ruhm und folgert demgemäß: 

„C'est essamples des orguillus 

Ki de grant pris sunt desirus: 

Par losengier e par mentir 

Les puet hum bien a gre servir; 

Le lur despendent folement 

par false losenge de gent“!?. 
Der ‚Romulus Neveleti‘ wiederum schließt sich enger an den lateinischen 
Äsop an und löst dessen Widerspruch durch die überraschende Wendung auf, 
daß die Scham beim Verlust den Schaden noch erhöhe: „asperat in medio 
damna dolore pudor“!8, während der ‚Novus Äsopus‘ des Alexander Nek- 
kam eine völlig neue Nutzanwendung in der Lehre bringt: „Haec reticere 
monet stultum, ne forte loquendo secretum prodat quod reticens tenuit“1P, 
und mit dem gleichen Mangel an innerer Konsequenz in ‚El Conde Lucanor‘ 
des Don Juan Manuel gefolgert wird: 

„Quien te alabare con lo que non has en ti, 

Sabe que quiere relevar lo que has de ti“2®. 
Erinnern wir uns nunmehr an die Version von La Fontaine: 


„‚Apprenez que tout flatteur ; 
Vit aux depens de celui qui l’Ecoute. 
Cette legon vaut bien un fromage sans doute‘. 
Le corbeau honteux et confus 
Jura, mais un peu tard, qu’on ne l’y prendrait plus“, (S. 32) 

so ist auf den ersten Blick ersichtlich, daß hier eine unvergleichlich strengere 
Beziehung zwischen der Geschichte id ihrer Lehre hergestellt wurde, und 
daß La Fontaine diese Folgerichtigkeit, wie auch aus den wenigen angeführ- 
ten Beispielen erhellt, gerade durch die sorgfältige Berücksichtigung der 
mannigfaltigen traditionellen Ausdeutungen erreicht: Jede Folgerung, die 
über die Geschichte selbst hinausginge, hat La Fontaine dadurch vermieden, 
daß er in den Worten des Fuchses nur aufdecken läßt, welches Spiel zuvor 
schon gespielt wurde; seine Lehre beschränkt sich somit darauf, nur scharf 
zu zeichnen, in welchem gegensätzlichen Verhältnis der Schmeichler und sein 


16 Romuli Nilantii Fabulae, in: L. Hervieux, Les fabulistes latins depuis le siecle 
d’Auguste jusqu’& la fin du moyen äge, T. II, 2e Ed. Paris 1894, S. 521f. 

17 Die Fabeln der Marie de France, hg. von K. Warnke, Halle 1898, S. 49. 

18 Isaaci Nicolai Neveleti Mythologia Aesopica, Frankfurt 1610, S. 497. 

19 Alexandri Nequam Novus Aesopus, in: Hervieux, a.a. 07.3.407 

20 Zitiert bei M. Ewert, a.a. O., 5.63. 
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Opfer zueinander stehen; durch diese Kennzeichnung wird zugleich aber 
begründet, warum im Hinblick auf den Geschädigten und den Überlegenen 
aus der Geschichte zwei widersprüchliche Lehren zu entnehmen sind; des 
weiteren hat der Fuchs dadurch seine eigene frühere Rede als bloße Schmei- 
chelei enthüllt, wobei durch die Gegenüberstellung der Worte „leben“ und 
„hören“ pointierend hervorgehoben wird, welche verschiedenartige Bedeu- 
tung die gleiche Rede für den Sprechenden, der von ihr lebt, und den Hören- 
den hat, der da glaubt, das Anhören der Schmeichelreden werde ihn nichts 
kosten; zwar wird auch hier die Eitelkeit angeprangert, jedoch nicht wie 
bei Marie de France einseitig verurteilt, da von vornherein berücksichtigt 
wurde, daß der Eitle andererseits das Opfer des ebenso tadelnswerten be- 
trügerischen Schmeichlers ist; wenn nun der Fuchs den Käse mit seiner Be- 
lehrung bezahlt haben will, so ist indessen der moralische Wert der Lehre 
wiederum aufgehoben, denn der solchermaßen Belehrte fühlt sich nur ver- 
höhnt und zieht für sich daraus die andere Lehre, in Zukunft mißtrauischer 
zu sein, wobei La Fontaine nicht unterläßt, auch die Art, wie die im Romulus- 
Corpus gegebene Lehre von der Nutzlosigkeit einer solchen Reue auf die 
Geschichte selbst bezogen ist, dadurch richtigzustellen, daß er sie durch die 
Einfügung „mais un peu tard“ als eine nur dem unbeteiligten Zuschauer 
mögliche Einsicht ausweist. 

Die deutliche Anlehnung La Fontaines an die traditionelle Überlieferung 
läßt zugleich erkennen, in welchem Maße Lessing sich hingegen von dem 
konventionellen Modell der Fabel entfernt, indem er in seiner Bearbeitung 
seiner Theorie gemäß eine eindeutige moralische Verurteilung der Schmeich- 
ler aussprechen will. Um den einzelnen Fall der Bestrafung eines hinter- 
listigen Schmeichlers in der Fabel darstellen zu können, ersetzt Lessing den 
historischen Käse durch ein vergiftetes Stück Fleisch, an dessen Genuß der 
Fuchs „verreckt“. Und aus dieser ersten Veränderung ergibt sich die Not- 
wendigkeit weiterer Umformungen: Da der Rabe jetzt seine Beute nicht mehr 
im Schnabel halten kann, muß ihr Verlust anders motiviert werden; bei 
Lessing übergibt der Rabe freiwillig dem Fuchs seine Beute, in der Absicht, 
weiterhin von ihm für den Vogel des Zeus angesehen zu werden; indem 
aber der Verlust der Beute nicht mehr die vom Fuchs beabsichtigte, vom 
Raben jedoch nicht vorhergesehene Wirkung der Schmeichelrede ist, wird das 
gegensinnige Spiel der absichtsvollen Berechnung einer unbeabsichtigten 
Folge willkürlichen Tuns zerstört und der Situation ihr komisches Element 
genommen. Diese Gestaltung der Geschichte widerspricht jedoch sogar auf 
zweifache Weise der eigentlichen moralphilosophischen Intention Lessings. 
Daß der Fuchs umkommt, ist nämlich nur ein Zufall, aber nicht eine wahrhaft 
vergeltende Strafe. Und selbst wenn wir glauben, hier habe ein Betrüger 
seinen verdienten Lohn erhalten, so beweist der einzelne Fall einer gerechten 
Vergeltung noch lange nicht die Regel, daß jede Schuld stets ihre Strafe 
fände. Auch Lessing kann daher seine Fabel nicht in der gewohnten Weise 
mit einer Sentenz beschließen, die das Geschehene als einzelnen Fall der 
allgemeinen Regel ausweisen und selbst durch die Erzählung bestätigt würde. 
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Er endet vielmehr mit dem Fluche: „Möchtet ihr euch nie etwas anders als 
Gift erloben, verdammte Schmeichler!*, und beweist damit selbst, daß der 
moralische Satz einer Verallgemeinerung nur dann fähig ist, wenn er seine 
ursprüngliche Modalität eines „Wunsches“, eines „Postulats“ wieder an- 
nimmt. Stellt man- aber diese imperativische Form der Lessingschen Morali- 
tät den traditionellen sprichwörtlichen Lehren der Fabel gegenüber, so zeigt 
sich des weiteren, daß Lessing das Wesen der Fabel in eben dem Maße ver- 
kennt, in dem er ihr „ethische“ Unterweisungen zu entnehmen sucht und sie 
als Mittel der „praktischen Morallehre“ benutzen will. 


III 


Man darf unseres Erachtens wohl annehmen, daß die Fabel seit ihrer 
„schriftlihen“ Tradierung zumeist mit den sogenannten Moralitäten ver- 
bunden wurde. Die Geschichte der Fabel zeigt andererseits, daß die erzählte 
Handlung stets als vieldeutig empfunden wurde und daher die verschieden- 
sten formelhaften Ausdeutungen fand. Bei La Fontaine ist hingegen die 
außerordentliche Sorgfalt bemerkenswert, mit der in seinen Fabeln die Tier- 
geschichte logisch und völlig eindeutig auf eine bestimmte Folgerung hin 
komponiert ist. Nur bei ihm ist eine solche organische Verknüpfung der Fabel 
und ihrer Moral geschaffen, wie Lessing sie in seinem Begriff der funktio- 
nalen Einheit ihrer Komposition fordert, so daß es scheint, als habe er seine 
Theorie überhaupt nur an dem Vorbild der Fabeln La Fontaines gewinnen 
können. 

Suchen wir nun als dessen eigentliche literarische Leistung die Herstellung 
dieser Kompositionseinheit zu würdigen, so ist es unumgänglich, zunächst 
zu betrachten, welchen Sinn denn die einzelnen Elemente traditionell hatten, 
und wie sich ihre lockere Verbindung vor La Fontaine erklärt. Da Lessings 
Ansicht von dem Primat des moralischen Satzes sich als ein zeitbedingtes 
Vorurteil des moralischen Optimismus der Aufklärung erwies, haben wir 
somit erstens zu fragen, welche Bedeutung die Tiergeschichte ursprünglich 
hatte, die für uns das primäre Element der Fabel und nicht eine logisch und 
zeitlich sekundäre Illustration darstellt. Im Hinblick auf Lessings traditions- 
fremde Moralisierung der Fabel ist zweitens zu fragen, inwieweit die sog. 
Moralitäten eigentlich als „moralische“ Sätze anzusehen sind. Und schließ- 
lich ist erneut zu prüfen, wie angesichts der Vieldeutigkeit der Tiergeschichte 
und der verschiedenartig ausdeutenden Lehren die gleichwohl konstante und 
fast zwangsläufig anmutende Verbindung beider Elemente in der schriftlichen 
Tradition der Fabel zu begreifen ist. 

Über die „mündliche“ Tradition der Fabel wissen wir aus der ‚Rhetorik‘ 
des Aristoteles, daß die griechischen Redner die Tiergeschichten als ein „Be- 
weismittel“ verwendeten. Da Aristoteles beschreibt, in welcher Situation der 
schon in der zweiten Hälfte des 7. Jahrhunderts geborene Stesichorus sich 
einer Fabelerzählung bediente, ist anzunehmen, daß die Rhetorik eine bereits 
altehrwürdige Gepflogenheit schildert. Ihr Zeugnis stimmt denn auch mit an- 
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deren Belegen überein: Wie Herodot erwähnt, erzählte der ältere Kyros den 
ihre Unterwerfung anbietenden Jonern und Äolern eine Fabel; ebenso be- 
kannt ist die Fabelerzählung des Menenius Agrippa bei den Römern, und daß 
wir es hier mit einer weit verbreiteten Sitte zu tun haben, lehrt auch Jothams 
Fabel von den Bäumen und dem Dornstrauch im Buch der Richter 9, 8-15. 
Jedoch scheint die Vermutung berechtigt, daß die Gepflogenheit ihrer rheto- 
risch-pragmatischen Verwendung bei den Griechen jenen Typ der exempla- 
risch pointierten Fabel entwickelte, der die aesopische Fabel so auffällig von 
der anekdotischen und eher märchenhaften indischen Fabel abhebt. 

Aristoteles unterscheidet in der Rhetorik II, 20 zwei Arten von Beweis- 
mitteln: das Beispiel (nuoddeıyna) und den rhetorischen Schluß (Evdöpunna). 
Das Beispiel umfaßt wiederum zwei Gattungen: die Anführung historischer 
Tatsachen (16 A&ysıy nodypara ngoyeyevnusva) und eigene Erdichtung (1ö 
adrov noreiv), und die letztere zwei Unterarten: die Parabel und die Fabel. 
Um die rhetorische Verwendung der Fabel zu illustrieren, berichtet Aristo- 
teles alsdann, wie Stesichorus den Himerensern die Fabel von dem Pferde, 
das sich von dem Menschen den Zaum anlegen ließ, erzählte, um sie von dem 
Vorhaben abzubringen, dem Phalaris eine Leibwache zu bewilligen. Als 
zweites Beispiel führt er die Fabel an, die Äsop in Samos als Verteidiger eines 
auf den Tod angeklagten Volksführer erzählte: „Ein Fuchs, der über einen 
Fluß hinüber wollte, sei in ein Loch getrieben worden; nicht imstande heraus- 
zukommen, habe er lange Zeit schwer gelitten, und zahlreiche Hundsläuse 
haben sich auf ihm festgesetzt. Ein mitleidiger Igel, der herumwandernd ihn 
erblickte, habe sich erboten, die Hundsläuse von ihm zu nehmen; er aber 
habe es abgelehnt; um den Grund befragt, habe er erklärt: Diese haben sich 
schon an mir voll gesogen und entziehen mir nur wenig Blut; wenn du aber 
diese wegnimmst, werden andere hungrige kommen und mir den Rest meines 
Blutes vollends aussaugen. So wird auch euch, ihr Samier, dieser Mann keinen 
Schaden mehr tun (denn er ist reich); wenn ihr aber diesen hinrichtet, 
werden andere arme kommen, und die werden euren Staat bestehlen und 
davon leben“:2t. 

Aus diesen Beispielen der ‚Rhetorik‘ geht nun deutlich hervor, daß der 
griechische Redner die Fabel benutzte, um eine gegebene „Situation“ an- 
schaulich zu erklären. Jedoch ist eine solche Veranschaulichung der wirklichen 
Lage hier nicht als Selbstzweck verstanden, sondern sie dient der Absicht, 
einen schon gefaßten Plan, ein projektiertes Unternehmen angesichts der 
gegebenen Verhältnisse als schädlich und illusorisch zu enthüllen. Und allein 
dadurch, daß der Redner sich mit seiner Fabel auf ein vorgefaßtes Projekt 
bezieht, dessen Sinnlosigkeit er beweisen will, gewinnt die Fabel in dieser 
Verwendung ihre überzeugende Kraft. Wie leicht zu erkennen ist, erfolgt 
nämlich die Argumentation derart in der zweifachen Weise: Zunächst wird 
ein der wirklichen Situation analoges Modell entworfen, dessen Sinn nicht 


21 Aristotelis Ars Rhetorica, Ed. A. Roemer, Leipzig 1885, B 20, 1393 a 21 - 1934 a 
2. (meine Übersetzung). 
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nur darin liegt, die dem Redner relevant erscheinenden Komponenten der 
Lage abstrahierend hervorzuheben, sondern das zugleich die Möglichkeit 
schafft, daß die in der Situation stehenden Beteiligten die Lage gleichsam von 
außen überblicken und somit ihre eigene Stellung in der Lage von einem 
situationsentbundenen Standpunkt aus erkennen; alsdann wird an dem Mo- 
dell gezeigt, und zwar wiederum durch die Darstellung einer dem projek- 
tierten Unternehmen analogen Handlung, welche Auswirkungen die Durch- 
führung des strittigen Plans in den gegebenen Verhältnissen haben würde. 
Indem dabei die erfundene analoge Handlung sich in der gedachten Kausal- 
kette als erfolglos erweist, kann durch ihr Scheitern wiederum die Gewalt 
der in der Wirklichkeit gegebenen Umstände sinnfällig demonstriert werden. 

Daß sich nun die Verwendung von Tieren in dem Situationsmodell als be- 
sonders zweckmäßig bewährt, ist gleichfalls aus der Absicht zu erklären, ein 
bestimmtes Projekt als unvorteilhaft und insofern illusorisch hinzustellen. 
Der Vergleich der wirklichen Lage mit analogen Verhältnissen der Tierwelt 
ermöglicht es nämlich einmal, die ganze Debatte auf die unmittelbaren 
Lebensinteressen zurückzuführen und sie auf den Bereich des vitalen Daseins- 
kampfes zu beschränken. So kann der strittige Erfolg des geplanten Unter- 
nehmens ungescheut allein im Hinblick auf das unverhüllt eingestandene 
Interesse der Selbstbehauptung der Beteiligten beurteilt werden: die Ver- 
hältnisse von Wolf und Lamm, Katze und Maus, der Mücke und des 
Elefanten als Bilder der menschlichen Verhältnisse gestatten es, die kom- 
plizierte menschliche Welt in das einfache Schema der primitiven Be- 
ziehungen von Freund und Feind zu pressen und alle Argumente auf die 
lebenswichtige Frage der realen Kräfteverteilung zu reduzieren. Die Ver- 
wendung der Tiere in dem Situationsmodell ermöglicht somit eine Gliede- 
rung, welche die verstrickten Gegebenheiten der Lage zu berechenbaren 
Größen verwandelt; die kühnen Pläne, die wagemutigen Entschlüsse, in 
denen sich der Mensch seinem Glück vertrauend dem Unvorhersehbaren 
aussetzt, werden derart mit einer Welt konfrontiert, in der nicht etwa nur 
der Stärkere stets Recht behält, sondern in der auch eine notwendige und 
unverrückbare Ordnung der Kräfte herrscht. Die Verkennung dieser Ordnung 
der natürlichen Kräfte bekommt der Mensch „am eigenen Leibe zu spüren“, 
und damit zeigt sich, daß die Spiegelung der menschlichen Lage in tierischen 
Verhältnissen des weiteren eine zwangsläufige Entwertung des menschlichen 
Handelns impliziert. Wie das Lamm durch die Aufzählung noch so vieler 
guter Gründe seine Lage nicht ändern kann, weil der Wolf eben Wolf bleibt 
und keine Argument seine Natur zu verändern vemag, so hat entsprechend 
auch der Mensch bei all seinen Planungen den unwandelbaren Kreislauf der 
natürlichen Dinge im Auge zu behalten, der keinen dauerhaften Bestand 
seiner Einrichtungen und keine wesentliche Verbesserung seiner Lage er- 
hoffen läßt. 

Der Beweis, daß ein vorgeschlagenes Projekt unnütz und schädlich ist, 
erfolgt also mittels der Fabel auf die Art, daß das geplante Unternehmen 
angesichts der unverrückbaren Gegebenheiten der Situation als ebenso uto- 
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pisch hingestellt wird, wie es der Versuch eines Tieres wäre, seine eigene 
Natur zu ändern und im Gegensatz zur natürlichen Ordnung der Kräfte zu 
leben. In welch ausgeklügelter Weise jedoch die Fabel von den antiken 
Rednern gebraucht und die eigentliche Massivität ihrer Argumentation ver- 
deckt wurde, ist an dem zweiten Beispiel der ‚Rhetorik‘ besonders gut zu 
erkennen. Wie Aristoteles berichtet, wurde die Fabel von Äsop nämlich so 
vorgetragen, daß die Gleichsetzung der Lage der Bürgerschaft von Samos 
und des von Läusen geplagten Fuchses zunächst undurchsichtig bleibt. Würde 
der Redner einfach nur schildern, wie der Fuchs sich von seinen Läusen be- 
freite, dann aber von anderen hungrigen umso ärger ausgesaugt wurde, so 
könnte der allzu freimütige Vergieich als Zynismus empfunden werden; er 
würde zum Protest herausfordern und nur die schnellere Verurteilung des 
Angeklagten bewirken. Statt dessen erzählt Äsop daher, wie der Fuchs aus 
zunächst unerklärlichen Gründen den Beistand des Igels abgelehnt habe. 
Und indem er seine Hörer auf die Lösung dieses Rätsels gespannt sein läßt, 
hat er ihre Aufmerksamkeit zugleich von dem für sie nicht eben schmeichel- 
haften Vergleich abgelenkt. Das Überraschende an der Lösung des Rätsels 
ist alsdann aber, daß das anfangs unverständliche Verhalten des Fuchses 
sich gerade aus seiner Voraussicht der unvermeidlichen Folgen der nächst- 
liegenden, selbstverständlichen Reaktion erklärt, und der Fuchs somit demon- 
striert, wie die Einsicht in das Unabänderliche es erlaubt, am wenigsten unter 
ihm zu leiden. Es ist bemerkenswert, mit welchem Scharfsinn der Redner 
hier den psychologischen Mechanismus seiner Zuhörerschaft berechnet: die 
Befriedigung, die sie empfindet, indem sie die Lösung des Rätsels nachvoll- 
zieht und plötzlich durchschaut, wie man durch die Voraussicht des unver- 
meidlichen Ablaufs der Dinge den abträglichen Folgen des eigenen Handelns 
vorbeugen kann, diese momentane Befriedigung gibt ihr auch dem Ange- 
klagten gegenüber noch ein Gefühl der Überlegenheit; man vergißt seinen 
Wunsch nach gerechter Strafe, und man fühlt sich schlau wie ein Fuchs, indem 
man den zuvor noch gehaßten Verbrecher nun wie eine satte Laus ansieht, 
die man notfalls ertragen kann. — Zeigt dieses Beispiel, wie die antiken 
Redner ihre Zuhörerschaft zu übertölpeln wußten und sie nach ihrem Wun- 
sche zu lenken vermochten in eben dem Augenblick, in dem sie davon über- 
zeugt war, nun mit wahrhaft füchsischer Schlauheit zu handeln, so erscheint 
es nicht verwunderlich, daß ihr Talent gelobt und getadelt wurde als die 
Kunst: zöv firrw Aöyov xesittw noLeiv. 


Zur Bestimmung einer Fabel-Redaktion pflegt man in der Forschung die 
Promythien und Epimythien mit den in Betracht kommenden Sprichwörter- 
sammlungen zu vergleichen. Die in dieser Methode applizierte Erkenntnis des 
Zusammenhangs der „Moralitäten“ der Fabel mit dem „Sprichwort“ erübrigt 
eigentlich die Diskussion der Frage, ob und inwieweit die Affabulationen 
wirklich „moralische“ oder „moralphilosophische“ Sätze sind. Denn in den 
Sprichwörtern und den ihnen ähnlichen Nutzanwendungen der Fabel wird 
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gerade keine ethische Unterweisung erteilt, sondern ein amoralisches Wissen 
um den Lauf der Welt ausgedrückt, der sich immer gleich bleibt und doch 
voll überraschender Widersprüche für den Menschen ist. 

Die Literatur über La Fontaine zeigt indessen, daß der Unterschied zwi- 
schen der Morallehre und den sprichwörtlichen Weisheiten der Fabel nicht 
_ „genügend beachtet wird, weshalb denn auch so manche Versuche der Ehren- 
rettung La Fontaines noch weiter fehlgehen als die Angriffe im zweiten Buch 
des ‚Emile‘ und deren Echo bei Lamartine und Amiel. So stellt noch K. Voss- 
ler bei La Fontaine eine „Laxheit der Moral“ fest, da in seinen Fabeln das 
„Kategorische und das Imperativische, auf deutsch: das schlechthin Verpflich- 
tende“ fehle; er erklärt diesen Mangel einmal aus der künstlerischen Absicht: 
La Fontaine „brauchte für die Wirkung seiner Fabeln möglichst unauf- 
fällige Moralen: Moral, die nicht zu Zweifel und Widerspruch herausfor- 
derte, die jedermann einging wie Ol“, andererseits aber auch als einen 
» Widerschein seiner persönlichen Stimmung und augenblicklichen Laune“; La 
Fontaine werbe „für eine Moral der Vorsicht, der Klugheit, Ängstlichkeit, 
Bescheidenheit, des Kleinmutes und der Schwäche, kurz für seine Moral“22, 
Daß eine imperativisch fordernde Moral dem Wesen der Fabel widerstreitet, 
zeigte uns schon das Beispiel der Lessingschen Bearbeitungen. Welche „mora- 
lische“* Bedeutung sollen aber überhaupt Sätze haben wie etwa: „A l’oeuvre 
on connait l’artisan“, „Plutöt souffrir que mourir C’est la devise des hommes“, 
„on voit que de tout temps Les petits ont päti des sottises des grands“? Wenn 
Vossler urteilen kann, in solchen Sätzen habe La Fontaine seine persönliche 
Moral je nach augenblicklicher Laune ausgedrückt, so verkennt er völlig die 
objektive Beziehung, die La Fontaine zwischen der Fabel und ihrer Lehre 
gerade dadurch herzustellen wußte, daß er seinen Lehren die „unpersön- 
liche“ Form des Sprichworts gab. Dieser Befund läßt es daher angezeigt er- 
scheinen, zunächst auf den eigentümlichen Charakter des Sprichworts einzu- 
gehen. 

Die „lehrhafte Tendenz“ des Sprichworts ist im Gegensatz zu F. Seiler von 
A. Jolles entschieden bestritten worden, der das Sprichwort als eine „einfache 
Form“ bestimmt u: d von seiner sprachlichen Fassung ausgehend die beson- 
dere Gedankenoperation untersucht hat, die sich im Sprichwort darstellt?. 
Seinen Ausführungen gemäß ist die allgemeine sprachliche Form des Sprich- 
worts „apodiktisch“ und nicht „diskursiv“, das heißt, die Aussage schreitet 
hier „nicht verknüpfend oder schließend von Vorstellung zu Vorstellung, von 
Urteil zu Urteil, sondern sie bezieht sich in einer einmaligen, unbedingten 
Weise auf einen Sachverhalt“ (S.134f.). Im Sprichwort wird somit nicht 
eine Situation kritisch beleuchtet, es wird überhaupt keine Aussage gemacht, 
die in eine Erörterung eintreten ließe. Vielmehr ist die Beziehung des 
Sprichworts zum gemeinten Sachverhalt die einer Sonderung, einer isolie- 


22 K. Voßler, La Fontaine und sein Fabelwerk, Heidelberg 1919 S. 115-119. 
23 A. Jolles, Einfache Formen, Halle 1929, zitiert nach der 2. von A. Schossing durch- 
ges. Aufl. Halle 1956, S. 124-140. 


254 Karl August Ott 


renden Herausstellung. Und diese apodiktische Sonderung der einzelnen Er- 
fahrung weist Jolles auch dort nach, wo das Sprichwort die sprachliche Form 
des Imperativs annimmt, wie etwa in: „Trau, schau, wem“, oder „Schuster, 
bleib bei deinem Leisten“, deren Verschiedenheit von dem echten Imperativ 
eines Gebots ja auf den ersten Blick einleuchtet. Allgemein wird im Sprich- 
wort die Sprache so gebraucht, daß „alle seine Teile einzeln, in ihrer Be- 
deutung, in ihren syntaktischen und stilistishen Bindungen, in ihrer klang- 
lichen Bewegung in Abwehr gegen jede Verallgemeinerung und jede Ab- 
straktion stehen“ (S. 137). Wie das Sprichwort dem Sinne nach nur eine 
sondernde Hervorhebung der einzelnen Tatsache leistet, so haben in ihm auch 
die Worte nur einen „empirischen Wert“: sie heben in den Bindungen die 
Trennung hervor, in den Bezogenheiten das gesonderte Nebeneinander, 
und werden derart das Mittel für eine gedankliche Operation, die zwar die 
Mannigfaltigkeit der Erlebnisse und Wahrnehmungen zu Erfahrungen zu- 
sammenreiht, aber die Summe der Erfahrungen dennoch als eine „Mannig- 
fatligkeit von Einzelheiten“ bestehen läßt. 

Dieser besonderen sprachlichen Form entspricht nun auch der Gebrauch des 
Sprichworts bei einem konkreten Anlaß. Wie Jolles zeigt, bezieht man sich 
im Sprichwort allein auf die Welt der Empirie, in der Weise jedoch, daß das 
empirisch Gegebene nicht etwa zu einer Erfahrung zusammengefaßt würde, 
aus der etwas zu lernen wäre. Die Erfahrung ist im Sprichwort kein „An- 
fang“, auf dem weiter gebaut werden soll, sondern ein „Schluß“. Gebraucht 
man anläßlich eines gerade geschehenen Ereignisses ein Sprichwort, so 
scheint es daher fast so, als würde man eine allgemeine Regel von dem ge- 
gebenen Fall bestätigen lassen. Dieser Eindruck verdeutlicht aber, daß im 
Sprichwort der konkrete Fall gerade nicht unter einen allgemeinen Begriff 
subsumiert, sondern daß nur eine „Gleichartigkeit“ mit einem anderen, eben- 
so isoliert gesehenenen Fall konstatiert wird. Der im Sprichwort ausgedrückte 
Sachverhalt beleuchtet dabei den vorliegenden Fall in der Weise, daß er als 
bereits bekannt erscheint, und bezieht ihn somit auf ein Wissen, das man 
eigentlich schon von vornherein gehabt hat. Seine Tendenz ist demgemäß 
„rückschauend“ und „resignierend“; wie Jolles sagt, deckt man in jedem 
Sprichwort den Brunnen zu — aber erst, wenn das Kind ertrunken ist. 
Und aus der Eigentümlichkeit dieses Wissens, das erst rückblickend entdeckt, 
was zuvor schon allgemein bekannt war, erklärt sich nach Jolles denn auch 
die „Unpersönlichkeit“ und „Anonymität“, die das Sprichwort so auffällig 
von den „geflügelten Worten“ unterscheiden läßt. 

Diese formale Betrachtung, die bei Jolles der Erkenntnis der fundamen- 
talen Formen der „Geistesbeschäftigung“ dient, wäre durch den Hinweis auf 
eine weitere Besonderheit des Sprichworts zu ergänzen, deren Berücksich- 
tigung den Kreis der im Sprichwort intendierten Erfahrungen auch inhaltlich 
abgrenzen ließe. Und zwar meinen wir die Eigentümlichkeit, daß sich im 
Sprichwort häufig die Dinge „verselbständigen“: daß die „Lügen“ kurze 
Beine haben, der „Krug“ zum Brunnen geht, „Not“ kein Gebot kennt, „ehr- 
lich“ am längsten währt usw. Vergleicht man diesen Typ mit einem anderen, 
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wie etwa: „Heute rot, morgen tot“, „Gleich und Gleich gesellt sich gern“, 
„jedermanns Freund, jedermanns Narr“, „Ende gut, alles gut“, „Wie ge- 
wonnen, so zerronnen“, — dann zeigt sich, daß die „Verselbständigung der 
Dinge“ graduell verschieden sein kann, und daß sie gleichbedeutend ist mit 
einer mehr oder weniger ausdrücklichen Ausschaltung des menschlichen Sub- 
jekts. Jedoch bedeutet diese Ausklammerung des Menschen nicht, daß im 
Sprichwort von einer dem menschlichen Willen entzogenen Welt der Empirie 
die Rede wäre. Im Gegenteil, eben weil für den hier zu Wort kommenden 
sensus communis der Mensch selbstverständlich im Mittelpunkt der Welt und 
des Interesses steht, weil der Erfolg des menschlichen Handelns in den Wech- 
selfällen von Glück und Unglück als wesentliches fragwürdiges Thema ein- 
fach vorausgesetzt wird, braucht die Beziehung des Sprichworts zum mensch- 
lichen Handeln nicht explizit verdeutlicht zu werden. 

Indem das Sprichwort als nachträgliches Urteil über menschliches Handeln 
nun den Menschen als Subjekt ausklammert, ergibt sich die Konsequenz, daß 
die Dinge, mit denen der Mensch umgeht, die er braucht, und die das Objekt 
seiner Tätigkeiten sind, ihrerseits aus dem konstitutiven Zusammenhang 
der Handlung gelöst werden. Der Krug geht „selbst“ zum Brunnen, er wird 
nicht mehr getragen, und entsprechend wird die ganze komplizierte Synthese, 
die erst das Handeln schafft, ersetzt durch Beziehungen, welche die Dinge 
selbst zueinander zu haben scheinen, durch die selbständige Wiederholung 
identischer Abläufe, die in Wahrheit durch menschliches Tun verursacht wer- 
den, nunmehr aber wie starre, unabdingliche Naturnotwendigkeiten auf- 
treten. Die faktischen Bedingtheiten schreiben allein dem Handeln sein Ge- 
setzt vor, und ihnen gegenüber erscheint der Wille des Menschen ohnmächtig. 
Anders gesehen, wird derart das Handeln selbst verdinglicht; es wird redu- 
ziert auf das ohnehin notwendig zwischen den Dingen bestehende Verhält- 
nis, und das häufige Fehlen des Zeitworts ist das adäquate Mittel, mit dem 
das Sprichwort das Übergewicht der faktischen Beziehungen über das mensch- 
liche Handeln sinnfällig macht. 

Eben diese Gleichsetzung des Handelns mit der Beziehung „selbständiger“ 
Fakten gibt dem Sprichwort den Charakter eines nachträglichen Bescheid- 
wissens um das, was eigentlich schon vorher klar sein konnte. Denn jene 
gegenständlichen Verhältnisse, die es als unveränderlich darstellt, sind ja die 
gleichen, mit denen im Handeln gerechnet wurde, allerdings nur im Hinblick 
auf die Möglichkeit der beabsichtigten Tat. Sieht man nun im Sprichwort 
einmal wieder, daß alles von vornherein so kommen mußte, wie es gekom- 
men ist, so ist in diesem Rückblick jedoch die finale Relation von Plan und 
schließlichem Erfolg qualitativ verändert worden und erscheint nunmehr wie 
ein kausales Verhältnis von Ursache und Wirkung. Durch diese Verwand- 
lung stellt sich endlich das menschliche Handeln selbst dar wie ein natür- 
licher Vorgang unter anderen natürlichen Ereignissen; es wird eingeklam- 
mert in seine gegenständliche Bedingtheit gesehen und scheint derart ein 
überschaubarer Ablauf im gewöhnlichen Lauf der Welt zu sein. 

Auf unmittelbare und totale Weise vollzieht das Sprichwort häufig diese 
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Transformation des bewußten Handelns zzu einem natürlichen Geschehnis 
in der Gleichsetzung menschlicher Verhältnisse mit tierischen. Des öfteren 
fehlt dabei wiederum die direkte Bezugnahme zum menschlichen Subjekt; es 
werden nur einfach Vorgänge aus dem animalischen Leben genannt, be- 
stimmte Beziehungen zwischen verschiedenen Tieren, die sich durch die bloße 
Nennung der Gattungsnamen als Verhältnisse von Freund und Feind dar- 
stellen, und wiederum wird durch die isolierende Herausstellung eines Vor- 
gangs aus der tierischen Welt dessen Gleichartigkeit mit dem gegebenen 
menschlichen Fall konstatiert. Die direkte Vergleichung der menschlichen mit 
der tierischen Welt ist jedoch noch in anderer mehrfacher Hinsicht interessant. 
Sie läßt nämlich erstens erkennen, daß das Sprichwort den allgemeinen Welt- 
lauf nur deshalb in einzelnen isolierten Vorgängen vergegenwärtigen kann, 
weil es mit ganz bestimmten Grenzen der natürlichen Möglichkeiten des 
Menschen rechnet: die menschliche Natur ist in ihm jene Konstante, die auch die 
diparatesten Entgegensetzungen sinnvoll verknüpfen und in den verschieden- 
artigsten Vorfällen die Wiederkehr des Gleichen entdecken läßt. Zweitens 
zeigt der Gebrauch der Tiere im Sprichwort, daß die menschliche Natur 
insofern als unveränderlich aufgefaßt wird, als sie biologisch der tierischen 
ähnlich ist. Der im Sprichwort redende Volksmund ist nur allzu geneigt, ein 
skeptisches Urteil über die menschliche Natur zu fällen; und wenn es ihm 
gelingt, in der verwirrenden Buntheit der Wechselfälle eine sogar formel- 
haft aussprechbare Identität des menschlichen Lebens wiederzuerkennen, so 
nimmt er dafür in Kauf, die menschliche Natur in so engen Grenzen zu 
sehen, daß Vorgänge des animalischen Lebens sie vollkommen zu definieren 
scheinen. Hiermit hängt des weiteren zusammen, daß der Vergleich von 
Mensch und Tier im Sprichwort zumeist gegen die Überschätzung des eigent- 
lich Menschlichen gerichtet ist, das als bloße Maske des im Grunde animali- 
schen Daseinskampfes enthüllt wird. Durch die Gleichsetzung des bewußten 
menschlichen Handelns mit dem instinktiven Verhalten des Tieres wird die 
Sinnhaftigkeit des menschlichen Tuns negiert und jeder Wert auf den bloßen 
Selbsterhaltungstrieb zurückgeführt. Egoismus und Unzuverlässigkeit stellen 
sich somit in der rückblickenden Sicht des Sprichworts als eigentlich kenn- 
zeichnend für die menschliche Natur heraus, und nicht selten wirkt daher die 
Verwendung eines Sprichworts wie eine Beschimpfung. Man könnte sogar 
sagen, daß das Sprichwort die menschliche Natur noch skeptischer und miß- 
trauischer beurteilt, als es eine Untersuchung der Verwendung von Tier- 
namen für Schimpfwörter an deren Beispiel aufzeigen würde. Denn, eben weil 
das in einer konkreten Situation gebrauchte Schimpfwort eine bewußt be- 
leidigende, entstellende Herabsetzung einer anderen Person bezweckt, hebt es 
seinen Sinn selbst wieder auf, der hier ausschließlich in der „Funktion“ der 
Schmähung besteht. Im Sprichwort hingegen gilt jeder Mensch nur zu leicht 
als bösartiger Wolf für alle anderen Menschen, und die „böse Natur“ ent- 
deckt sich der Volksweisheit in allen Wechselfällen immer wieder als das 
beständig Gleiche im Lauf der Welt. 
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Die Nähe des Sprichworts zur Fabel schien Hegel so evident zu sein, daß 
er meinte, durch bloße „Ausführung“ ließen Sprichwörter sich zu Fabeln 
„umwandeln“2, Gemeinsam ist ihnen in der Tat die Rückbeziehung eines 
gegebenen Falles auf eine stets schon im voraus bekannte Gesetzmäßigkeit 
des Weltlaufs. Ihre Verschiedenheit beruht hingegen darauf, daß man ein- 
mal den Ausfall eines Unternehmens nachträglich beurteilt, das andere Mal 
aber zu dem vermutlichen Ausfall eines Projekts Stellung nimmt. Das Sprich- 
wort konstatiert, daß der gegebene Fall wieder gezeigt habe, was gar nicht 
anders zu „erwarten“ war; und diese resignierende Bestätigung einer natur- 
gemäßen Gleichförmigkeit im wechselnden Geschehen wird durch Ausnah- 
men von der Regel nicht entkräftet, denn man hatte sich ja zuvor auch der 
Möglichkeit nicht verschlossen, daß es doch einmal anders käme, als man 
denkt. Die Fabel beruft sich in der von Aristoteles geschilderten rhetorischen 
Verwendung auf die gleiche Regelmäßigkeit des Ablaufs von Ereignissen, 
deren Bekanntsein erst die alltäglich durchschnittliche Lebenserfahrung ent- 
stehen läßt, in der Absicht jedoch, jemandem „vorzurechnen“, wie ein Unter- 
nehmen dem „Gesetz seiner Natur“ nach wahrscheinlich ausfallen wird. 

In der Fabel wie im Sprichwort haben wir es also gar nicht mit Aussagen 
zu tun, bei denen der „wörtlichen Bedeutung“ wirklich der als bedeutsam ge- 
meinte Sachverhalt zu entnehmen wäre. Eigentlich gemeint ist ja der unge- 
nannte, weil gegebene Fall, der jedoch gerade nicht auf seine individuelle 
Besonderheit hin betrachtet und geklärt werden soll; umgekehrt wird viel- 
mehr aufgewiesen, daß der Fall erneut zeige, was man vorher schon wußte, 
nämlich: das Identische in den sonst bereits bekannten Fällen. Erst der Fall 
gibt die „Gelegenheit“, ein Sprichwort „anzuwenden“, und es empfängt 
ebenso wie die Fabel seinen wirklichen Sinn deshalb allein von der Situation, 
weil seine „Anwendung“ in der Tat eine unmittelbar konkrete Weise des 
Menschen ist, „sich“ mit der Situation „abzufinden“, es „dabei bewenden zu 
lassen“. Weil beide im Grunde nur die „Einstellung“ des Menschen auf einen 
gegebenen Fall veranlassen, ist der Fabel so wenig wie dem Sprichwort ein 
zur „Theorie“ zu entwickelndes Wissen zu entnehmen, denn die in beiden 
ausgedrückte Bekanntschaft mit dem Lauf der Welt bekundet nicht mehr als 
die normale Fähigkeit des Menschen, sich in verschiedenen Lagen zu bewegen 
und mit den Umständen zurechtzukommen. 

Angesichts dieser Übereinstimmung können wir nun die traditionelle Ver- 
bindung der Fabel mit einer sprichwörtlichen Wahrheit nicht mehr mit Les- 
sing als eine „funktionelle“ Verknüpfung betrachten, bei der die Fabel zur Ver- 
anschaulichung eines allgemeinen Satzes fungierte. Wie wir sahen, besteht 
zwischen der Fabel und dem Sprichwort gar nicht das von Lessing angenom- 
mene Verhältnis des Besonderen zum Allgemeinen. Auch das Sprichwort 
stellt nur einen isolierten Sachverhalt sondernd heraus, und wenn es an ihm 
den Lauf der Welt beispieihaft wiedererkennen läßt, so bezieht es sich dabei 
auf die gleiche vertraute Bekanntheit des Menschen mit den Dingen seiner 


24 Ästhetik, a.a.O., S. 387. 
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Umwelt, die auch dem Fabelerzähler als Beweisgrund dient: Berücksichtigt 
man diese Identität ihrer gedanklichen Leistung, die sich uns ja auch so sinn- 
fällig in ihrer gemeinsamen Verwendung von Tierbeispielen darstellte, so 
wird man nicht zögern, in der Geschichte der Fabel die Erklärung für ihre 
Verbindung mit dem Sprichwort zu suchen. Und die historischen Tatsachen 
scheinen, wie hier jedoch nicht ausführlich zu belegen ist, dafür zu sprechen, 
daß die Erklärung in der „Schriftlichkeit“ der späteren Tradierung der Fabel 
zu finden ist, und das heißt, in ihrer Ablösung von der bei mündlicher Ver- 
wendung vorausgesetzten Gesprächssituation?. 

Betrachten wir nochmals das von Aristoteles angeführte Beispiel, so ist 
leicht zu erkennen, daß erst der Schluß von der Tiergeschichte auf die ge- 
gebene Lage und die geplante Verurteilung des Angeklagten der Fabel ihren 
eigentlichen Sinn gibt. Nimmt man aber die Fabel nur für sich, ohne ihre 
Funktion, ein Modell für das in der Situation Tunliche zu sein, so wird die 
Geschichte selber sinnlos, und zwar in dem Maße, daß man nicht mehr weiß, 
was denn eine solche „Rede“ überhaupt bedeuten soll. Und wenn man die 
weitere schriftliche Überlieferung dieser Fabel nicht kennt, wird man nicht 
ohne weiteres herausfinden können, welche „Moralität“ denn nun der Ge- 
schichte von einem Fuchs, der sich in kluger Voraussicht von seinen Läusen 
nicht befreien ließ, zu entnehmen sei. Ohne ihre Gleichnisfunktion ist die 
Rede derart selber beziehungslos, sie scheint in der Luft zu hängen, während 
das in ihr gegebene Gleichnis doch noch so bedeutungsvoll wirkt, daß es ge- 
radezu verlockt, einen neuen Sinn in es hineinzulegen. 

Der Lateinische Äsop des Romulus, den wir hier seiner geringeren literari- 
schen Stilisierung wegen dem Phädrus vorziehen, weist nun eine Fülle ver- 
schiedener Formeln auf, welche die Fabel mit den Promythien und Epi- 
mythien verbindet, wie etwa: Aesopus dixit fabulam, Aesopi fabula narrat, 
der iniuriis Aesopus talem fabulam narrat, de tardis et pigris auctor retulit 
fabulam, ut hoc agnoscamus, talem posuit auctor f., quam dulcis sit libertas 
auctoris breviter narrat fabula, admonet nos subiecta fabula, de quibus similis 
est fabula, de quo similem audi fabulam, de seductoribus hominibus audi- 
amus fabulam, etc.2%. Es ist auffällig, daß hier in einer ganzen Sammlung von 
Fabeln fast bei jeder einzelnen der Begriff der „fabula“ genannt wird, daß 
also wiederholt der „Modus“ der Rede ausdrücklich erläutert wird. Der 
Redaktor der Sammlung empfand offensichtlich das Bedürfnis, den Leser 
stets von neuem darüber zu unterrichten, als was die Rede gelten solle und 
wie sie aufzunehmen sei, und zwar wohl nur deshalb, weil auch für ihn der 
eigentliche Sinn der Fabelrede aus der Erzählung selbst nicht klar genug er- 
sichtlich war. Dazu dient ihm nun einmal der Hinweis, daß es sich um eine 
Rede des Äsop handele, und des öfteren wird noch erklärt, was er und wen 


25 Der verehrte Jubilar versteht, warum ich mich besonders hier gedrängt fühle, 
ihm für all das zu danken, womit er mich in den Jahren freundschaftlihen Um- 
gangs so reich beschenkte. 
® Eine Zusammenstellung dieser Verbindungsformeln gibt G. Thiele, a.a.O., Ein- 
leitung, S. LXXXVI. 
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er denn mit der Fabelrede gemeint habe: „de iniuriis narrat“, „de tardis et 
Pipgris“, „de seductoribus hominibus“. Daß der Redaktor des weiteren so 
umständlich betonen muß, die Fabel lehre zu erkennen, sie ermahne uns, 
zeigt wiederum nur, daß auch seinem Urteil nach der Sinn der Tiergeschichte 
nicht eindeutig für sich selbst spricht. Und seine Aufmerksamkeit ist daher 
der Bemühung, die Fabeln in Beziehung zu irgendwelchen Erfahrungen zu 
_ setzen, und damit der Rede selbst einen Sinn zu geben, in solchem Maße zu- 
gewandt, daß er den Schluß von den Tiergeschichten auf menschliche Ver- 
hältnisse zieht, ohne den geringsten Versuch zu machen, die mögliche Bei- 
spielhaftigkeit von Tiergeschichten für das menschliche Leben des näheren 
zu begründen. 

Wie G. Thiele gezeigt hat, haben demgemäß die im Promythium genann- 
ten Moralitäten des ‚Romulus‘ zumeist den Sinn einer bloßen „Überschrift“: 
sie geben an, wovon die Rede sein soll und gelegentlich taucht daher in den 
Verbindungsformeln auch der Ausdruck „titulus“ auf. Seinen Belegen nach 
reichen diese Verbindungsformeln teilweise bis auf die griechische Vorlage 
zurück. Jedoch fehlen hier wie schon bei Phaedrus die für den griechischen 
Gebrauch der Fabel charakteristischen Formeln, die sich bei Babrios finden 
und die von der „praktischen Anwendung“ der Fabel handeln. Thiele schließt 
daraus, daß die griechischen Formeln und Affabulationen aus der Zeit stam- 
men, in der „in den Schulen die Fabeln noch in rhetorische Übungen eingelegt 
und damit zugleich auch umgebildet, paraphrasiert und mannigfach ver- 
ändert wurden“. Das Fehlen der entsprechenden Anweisungen zeige hinge- 
gen an, daß die rhetorische Verwendung der Fabel zur Zeit der Abfassung 
des ‚Romulus‘ nicht mehr üblich war. Hatte aber die Fabel im „mündlichen“ 
Gebrauc den bestimmten Sinn, als ein „rhetorisches Beweismittel“ zur Wie- 
derlegung eines Arguments zu dienen, so ergab sich mit ihrer Ablösung von 
der gesprochenen Rede zugleich die Notwendigkeit, der nunmehr an sich 
selbst bedeutsamen Tiergeschichte einen neuen Sinn zu geben und sie in einen 
anderen Lebenszusammenhang einzuordnen. Man verstand sie als ein „mora- 
lisches“ Beispiel, und wie Thiele zeigt, stellt die im Romulus-Corpus vor- 
liegende „schriftliche“ Fixierung der Fabeln bereits eine bewußte Umarbei- 
tung des überkommenen Stoffes dar, der hier den Zwecken einer „Schulethik“ 
gemäß gestaltet ist. 

Obschon der historische Nachweis für unsere These kaum skizziert wurde, 
so mag doch ersichtlich geworden sein, daß die Fabel mit dem Augenblick 
ihrer „schriftlichen“ Tradierung ihren ursprünglichen Charakter völlig ver- 
änderte, und daß erst ihre schriftliche Fixierung, die sie zu einer „litterari- 
schen Gattung“ werden ließ, auch das Bedürfnis schuf, die an sich „bedeu- 
tungslosen“, weil unmittelbar auf die gegebene Situation bezogenen Beispiele 
aufs neue auszudeuten. Die Berücksichtigung des Unterschieds zwischen ihrer 
mündlichen und ihrer schriftlichen Überlieferung erklärt auch, warum die 
Fabel gerade mit einer sprichwörtlichen Wahrheit verbunden wurde: Da die 
Fabel zunächst ein Beispiel dafür war, wie eine gegebene Situation aufzu- 
fassen sei, konnte sie selbst am besten in der Weise ausgedeutet werden, in 
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der man mit dem Sprichwort an einem Fall das Identische im Weltlauf her- 
vorhebt. 

Haben wir uns mit vorstehenden Betrachtungen zugleich die Distanz ver- 
gegenwärtigt, welche die Gattung der Fabel ihrer historischen Ausbildung 
nach von allen Gattungen hoher Dichtkunst trennt, so ist unser Blick frei 
für die Leistung La Fontaines, der in der Tat aus dem Stoff von oftmals 
zynischen Argumenten und schulmäßigen Kindergeschichten „poetische Spiel- 
werke“ zu bilden wußte, und von dem wir gern mit Chateaubriand sagen 
würden: „Je l’admire au point que quiconque s’avise de composer une fable 
apres lui est un homme jug€ par moi“. 


IV 


Es ist bekannt, daß La Fontaine in seinen Fabeln auf eigene „Erfindung“ 
verzichtet hat und sich hier ebenso wie in seinen ‚Contes‘ mit der Bearbei- 
tung überkommener Stoffe begnügt. Sein Verzicht auf Erfindung ist als 
praktishe Anwendung jener poetischen Lehre zu betrachten, welche die 
„klassische“ französische Dichtung durchgesetzt hat, und deren Ziel nicht die 
mimetische Darstellung der Natur, sondern die Imitatio der vorgegebenen 
mustergültigen Modelle ist. So hat auch Moliere die überwiegende Zahl sei- 
ner komischen Motive der Tradition der Komödie von Plautus und Terenz 
bis zur Commedia dell’arte entlehrt, und das Theater von Racine zeigt wohl 
am deutlichsten, inwiefern gerade der Verzicht auf stoffliche Erfindung die 
wesentliche Bedingung für die originelle Eigenart der klassischen französi- 
schen Dichtung sein konnte: Da Racine voraussetzen darf, daß dem Zuschauer 
schon zu Beginn der Tragödie der Konflikt und seine tragische Lösung ver- 
traut sind, braucht seine Darstellung nicht erst die Handlung selbst in ihrer 
ereignismäßigen Abfolge wahrscheinlich zu machen, sondern kann sich völlig 
auf die Motivierung der inneren Beweggründe und die Vergegenwärtigung 
des seelischen Zustandes der handelnden Personen konzentrieren. 

Die Imitatio vorgegebener Modelle, wie das 17. französische Jahrhundert 
sie verstand, schließt eine bestimmte Auffassung des Verhältnisses der Zeit 
zur literarischen Überlieferung ein und damit auch eine bestimmte Vorstel- 
lung von der Verbindlichkeit und der Wirkungsweise der Dichtung. Auf den 
ersten Blick scheint zwar auch für La Fontaine der „Geschmack der Zeit“ 
die richtungweisende Autorität in literarischen Dingen zu sein: In dem Vor- 
wort zu seinen Fabeln entschuldigt er das Fehlen jener „extreme bre&vete“, 
welche den Phädrus auszeichne, mit dem Hinweis, daß dieser Vorzug des 
Phädrus durch den Gebrauch der lateinischen Sprache bedingt gewesen sei; 
eine französische Bearbeitung der Fabeln habe hingegen die Regeln zu be- 
achten, die sich aus der Eigenart der französischen Sprache, aus ihrer be- 
sonderen „severite“, für die literarische Produktion ergeben; „On ne con- 
sidere en France que ce qui plait; c’est la grande regle, et pour ainsi dire la 
seule“, sagt La Fontaine, und begründet damit, warum er die Kürze des 
Phädrus durch einen „certain charme“, einen „air agr&able“ ersetzt habe, 
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denn: „C’est ce qu’on demande aujourd’hui: on veut de la nouveaut£ et de la 
gaiete“. Indem La Fontaine feststellt, daß der literarische Geschmack von 
vornherein durch den Gebrauc einer bestimmten Sprache in gewissen Gren- 
zen determiniert ist, fühlt er sich indessen nicht verpflichtet, sich der Mode 
der Zeit blindlings zu beugen, sondern er sucht sich durch die Beobachtung 
des mit dem zeitgenössischen Sprachgebrauch gegebenen literarischen Ge- 
schmacks nur die Bedingung für die mögliche Wirkung seines eigenen Wer- 
kes zu sichern. Denn andererseits ist ja seine Absicht, einen alten und allge- 
mein bekannten Stoff in die Sprache seiner Zeit zu übersetzen. La Fontaine 
erwähnt selbst, die äsopischen Fabeln seien jedermann bekannt, und sein 
Ziel kann demgemäß nur sein, die vertraute literarische Materie so zu ge- 
stalten, daß sie „neu“ erscheint und trotz ihrer Bekanntheit von neuem „be- 
zaubert“. In diesem Vorsatz wird jedoch die Einsicht appliziert, daß jene 
allgemeine zeitlose Wahrheit der klassischen Werke, die ihre kontinuierliche 
Überlieferung an alle Epochen ermöglicht, zu jeder Zeit erneut entdeckt und 
angeeignet werden muß. 

Für sein eigenes Schaffen gewinnt La Fontaine durch die Erkenntnis 
der eigentümlichen Verbindung von zeitloser Wahrheit und historisch be- 
dingter Form in der Dichtung eine nicht hoch genug zu schätzende Un- 
abhängigkeit und Distanz sowohl gegenüber seinen Vorbildern als auch 
dem Geschmack der Zeit. Wie Lessing unterliegt er zwar auch dem Irrtum, 
die Reaktion des Maximus Planudes für den echten Äsop zu halten; da er 
jedoch die Notwendigkeit empfindet, daß der eigentliche Kern der Fa- 
beln in die Wahrheit seiner Zeit zu übertragen sei, liegt es ihm fern, 
wie Lessing die zufälligen Eigenschaften jener Redaktion in einer histo- 
risch-„antiquarischen“ Sicht mit Wesensbestimmungen der Fabel überhaupt 
zu verwechseln. Und damit wird zugleich deutlich, daß sein Vorsatz, das tra- 
ditionelle Modell in die zeitgenössische Sprache zu übersetzen, gleichbedeu- 
tend ist mit einer Prüfung des Überkommenen, dessen zeitloser Gehalt erst 
neu zu entdecken ist, andererseits aber auch eine Kritik der gegenwärtigen 
Denkweisen und des modernen Geschmacks impliziert, die sich erst durch 
die Übernahme der Tradition gegenüber dem in vielen früheren Epochen 
Anerkannten bewähren und behaupten können. Die beabsichtigte Imitatio 
der antiken Modelle hindet La Fontaine daher nicht, auch erklären zu kön- 
nen: „l’exemple (...) des anciens (...) ne tire point A consequence pour moi“ 
(S. 7); denn das in allen Zeiten wahrhaft Verbindliche der Dichtung ist 
seiner Überzeugung nach erst aus dem Gegensatz der Tradition und des Ak- 
tuellen zu erkennen als jenes Gemeinsame, das in verschiedenen historischen 
Epochen gleichermaßen glaubwürdig sein konnte. 

Unsere Exposition der Lessingschen Fabeltheorie, der Nachweis ihres 
Widerspruchs zu seinen eigenen Fabeldichtungen, wie des weiteren unsere 
Besinnung auf die ursprüngliche Bedeutung der Elemente der Fabel und 
ihrer Verbindung sollten nun vor allen dem Zweck dienen, klarer hervortreten 
zu lassen, in welchem Maße die literarische Intention La Fontaines dem 
Wesen und der Tradition gerade dieser Gattung gerecht wird. Sein Verzicht 
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auf eigene Erfindung wird uns nunmehr besonders insofern gewichtig er- 
scheinen, als La Fontaine durch ihn das Faktum anerkennt, daß die ursprüng- 
lichen Modelle der Fabel traditionsbegründend sind. Und wenn La 
Fontaine beifällig erwähnt, ein großer Teil der überkommenen Fabeln sei in 
der Antike dem Sokrates, „celui des mortels qui avait le plus de communi- 
cation avec les dieux“, zugeschrieben worden, wenn er seine Verwunderung 
darüber ausdrückt, warum man in der Antike nicht an einen göttlichen Ur- 
sprung auch der Fabel geglaubt habe, so hat er damit, wie wir nun sehen, 
allerdings wiederum im Stil seiner Zeit die richtige Erkenntnis ausge- 
sprochen, daß die Fabel in der Moderne nicht mehr „erfunden“ werden kann, 
sondern jede spätere Fabeldichtung nur eine „Reproduktion jener ersten Ein- 
fälle“ bleibt. Aber auch sein Vorsatz, die überlieferten Fabeln in Verse zu 
bringen und sie mit den „ornements de la po&sie“ auszustatten, erscheint 
uns nicht mehr als eine tadelnswerte Abweichung von dem klassischen 
Muster; wir sehen vielmehr, daß diese Absicht der Art, in der die Fabel 
seit Babrios und Phädrus tradiert wurde, in vollkommenem Maße entspricht, 
ist doch der Gedanke einer solchen wiederholenden Erneuerung der Tadition 
selbst nur die Wiederholung der Verse des Phädrus: 


AEsopus auctor quam materiam repperit, 
Hanc ego polivi versibus senariis. 


Aus der Eigenart der Fabel, nur als literarische Überlieferung zu be- 
stehen, ergibt sich für La Fontaine schließlich auch die Antwort auf die 
Frage, welchen Sinn und welche reale Beziehung denn die traditionellen 
Tiergeschichten auszudrücken vermögen. Bezeichnet er die Fabeln des öfte- 
ren als „inventions utiles et agr&ables“, so schließt für ihn jedoch der Begriff 
einer bloßen „literarischen Erfindung“ die Möglichkeit aus, daß die darge- 
stellten Geschichten der „Erfahrung“ entnommen und in ihnen irgendwelche 
„wirklichen Fälle“ geschildert werden könnten. Das Fehlen der direkten Be- 
ziehung zur Wirklichkeit gibt der Fabel vielmehr den Charakter einer 
„Fiktion“. Die Ausdrücke „feintes“, „fictions“ „songes“ kehren bei La Fon- 
taine häufig wieder, und öfters nennt er die Fabeln schlechthin „les menson- 
ges d’Esope“. Die Fiktionalität der Fabelerzählung ist seiner Auffassung 
nach abhängig von jener „hyperphysischen Erhöhung der wirklichen Natur“, 
wie Lessing sagte, und das heißt ganz einfach, von dem Umstand, daß in der 
Fabel „sprechende Tiere“ auftreten. Daß aber die Tiere nicht nach der 
Natur gezeichnet sind und nur die „phantastische“ Wirklichkeit einer literari- 
schen „Fiktion“ haben, drückt La Fontaine treffend aus, indem er sie schlicht 
als die „Helden Äsops“ bezeichnet. 

Soweit die Fabel als literarische Fiktion überhaupt eine sinnvolle Be- 
ziehung zur Wirklichkeit hat, kann es sich daher in La Fontaines Deutung 
nur um die Beziehung in der Art eines „Gleichnisses“ handeln. Er zögert 
sogar nicht, nachdem er sich zur Rechtfertigung der gleichnishaften Wahrheit 
der Fabel zunächst auf die Autorität des Sokrates berufen hat, auch auf die 
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biblischen Gleichnisreden hinzuweisen, indem er sagt: „la Verite a parle 
aux hommes par paraboles“; und in diesem kurzen Satz läßt er jenes alte 
Argument anklingen, mit dem zuerst Albertino Mussato und nach ihm Boc- 
caccio und Coluccio Salutati die antike Dichtung als eine Form primitiver 
„Theologie“ zu verteidigen suchten, und das in der Geschichte des Humanis- 
mus die bekannte Bedeutung gewinnen sollte. 

Sind aber die Tiergeschichten der Fabel nur als Gleichnisse sinnvoll, so ist 
damit wiederum gesagt, wie wir kommentierend hervorheben dürfen, daß die 
Tiergeschichte, für sich genommen, bedeutungsleer ist. Ja, in der Gleichnis- 
rede muß sogar die erschließende Kraft des Wortes, seine direkte Stellver- 
tretung für die bezeichnete Sache in gewissem Maße aufgehoben werden, 
damit überhaupt eine Vergleichung von zwei als verschieden begriffenen 
Sachverhalten stattfinden kann. Diese erkenntnistheoretische Notwendigkeit 
erklärt eigentlich auch die partielle Richtigkeit der Lessingschen These, daß 
die „allgemein bekannte Bestandheit der Charaktere“ den Gebrauch der 
Tiere in der Fabel empfehle, denn in der Tat wird durch deren „bloße 
Benennung“ einerseits eine vom Menschen deutlich unterschiedene Wirklich- 
keit vorstellig gemacht, während die Schilderung ihres „Handelns“ sogleich 
erkennen läßt, daß nur vergleichsweise von Tieren und in Wahrheit von 
‚Menschen die Rede ist. Wenn aber die für die Gleichnisfunktion erforderliche 
Zweideutigkeit auch eine Gestaltung der Rede verlangt, die dem Wort die 
identisch mit ihm selbst gegebene Bedeutung nimmt und es nur mehr als bild- 
liches „Zeichen“ für etwas anderes, ursprünglich nicht mit ihm Gemeintes 
verwendet, so folgert hieraus jedoch nicht, daß das zur Vergleichung ge- 
brauchte Bild nicht in sich selbst kohärent sein müßte; und das heißt in un- 
serem Fall: die Fabeltiere müssen trotz ihrer offenkundigen Fiktionalität 
doch wieder als Tiere vorzustellen sein??”. Es liegt daher kein Widerspruch 
vor, wenn La Fontaine, nachdem er zunächst den nur literarischen Charakter 
der Fabeltiere hervorgehoben hat, andererseits erwähnt, daß „Kinder“ aus 
den Fabeln die Eigenschaften der Tiere kennenlernen könnten; in der Tat 
lernen sie derart, welche Vorstellungen sich traditionell mit den sprachlichen 
Tiernamen verbinden. Indessen besteht für La Fontaine kein Zweifel dar- 
über, daß die Tiergeschichten der Fabel in Wahrheit Gleichnisse für das 
menschliche Leben sind. Es sagt selbst: „ces fables sont un tableau oü chacun 
de nous se trouve depeint“. Und hieraus folgt, daß sich in seiner Sicht als 
Grundproblem der Fabeltheorie die Frage ergeben mußte: Inwiefern über- 
haupt und aufgrund welcher Vergleichsmöglichkeit die „Tiergeschichten“ der 
Fabel „Gleichnisse“ für das „menschliche“ Leben sein können. 

Es ist sehr merkwürdig, daß Lessing in seinen Abhandlungen mit keinem 
Wort auf diese prinzipielle Frage eingeht. Er beobachtet zwar, daß die Dar- 


7 Mit Recht sagte Grimm: „Wer geschichten ersinnen wollte, in denen die thiere sich 
bloß wie menschen gebärdeten, nur zufällig mit thiernamen und gestalt begabt 
wären, hätte den geist der fabel ebenso verfehlt, wie wer darin thiere getreu 
nach der natur aufzufassen suchte, ohne menschliches geschick und ohne den 
menschen abgesehene handlung“. J. Grimm, Reinhart Fuchs, Berlin 1834, S. VII. 
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stellung von Tieren unser „Mitleid“ in geringerem Grade erweckt, als es bei 
der Darstellung von Menschen der Fall wäre, und erwähnt auc, daß er nicht 
„durch Schlüsse“, sondern nur durch sein „Gefühl“ zu dieser Einsicht gelangt 
sei. Da es ihm auf den Nachweis des „Nutzens“ der Fabel allzu sehr ankam, 
gibt er jedoch für die Zweckmäßigkeit einer solchen „Vermeidung des Mit- 
leids“ eine Erklärung, die sein eigenes Eingeständnis fast grotesk erscheinen 
läßt: nachdem er eben noch sein „Gefühl“ als die Quelle seiner Einsicht 
genannt hat, erklärt er im gleichen Atemzug, die „Erregung des Mitleids“ 
werde in der Fabel vermieden, damit es nicht die klare Erkenntnis des 
moralischen Satzes „verdunkeln“ könne. Hat Lessing nun einerseits richtig 
gesehen, daß die Tiere in der Fabel zu „moralischen Wesen“ erhoben wer- 
den, so vernachlässigt er völlig, daß dadurch andererseits ein Gleichnis des 
menschlichen Lebens geschaffen wird, und allem Anschein nach nur deshalb, 
weil wiederum sein Gefühl sich gegen den Gedanken sträubte, daß in einer 
Jahrtausende alten literarischen Gattung der Mensch stets zum Tier er- 
niedrigt werden konnte. 

Auc La Fontaine hat sich nicht bemüht, den Sinn der Vergleichung von 
Mensch und Tier in der Fabel theoretisch zu erklären. In seinem Vorwort 
sagt er nur, die Fabel schildere „les propri&tes des animaux et leurs divers 
caracteres“, und folgert unvermittelt: „par cons&quent les nötres aussi, puis- 
que nous sommes l’abreg& de ce qu’il y a de bon et de mauvais dans les 
creatures irraisonnables“. Zur Begründung des Gedankens einer kreatür- 
lichen Gleichheit der Lebewesen, den die Auffassung des Menschen als eines 
Mikrokosmus voraussetzt, führt er jedoch nur den Mythos von Prometheus 
an. Seine Erwähnung eines Mythos statt einer genaueren Erklärung ist auf- 
fällig. Indessen ist dieser willkürlichen Argumentation nicht zu entnehmen. 
daß es sich nur um eine rhetorische Redensart handele, und ebensowenig, daß 
La Fontaine unter dem Deckmantel einer mythologischen Ausschmückung 
einen heidnischen Anımismus vertreten wolle. Im höfischen Stil der Zeit, der 
besonders in Sachen der Gelehrsamkeit nur andeutet, aber nicht direkt be- 
lehrt, hat La Fontaine vielmehr auch in dieser scheinbar zufälligen Weise 
seinen Gedanken klar genug geäußert, um von Kennern verstanden zu wer- 
den. Und zwar verweist er derart auf den Zusammenhang, der zwischen 
der ursprünglichen Erfindung der Tiergleichnisse und dem antiken mytholo- 
gischen Weltverständnis besteht, das auch den Menschen als eingefügt in den 
natürlichen Kreislauf des Kosmos begriff. - Die Diskussionen, die besonders 
Descartes über das Problem der „Tierseele“ ausgelöst hatte, waren übrigens 
das 17. Jahrhundert lang allzu heftig und andauernd gewesen, als daß es 
gewagt erscheinen müßte, La Fontaine eine solche Einsicht in die historische 
Relativität des antiken Naturbegriffs zuzutrauen. 

In mehreren Fabeln hat La Fontaine die Tiere zwar in der Weise ge- 
schildert, daß ihre „Intelligenz“ bewundernswert erscheint. Wie bekannt, 


®® Vgl. hierzu: H. Busson, La pensee religieuse frangaise de Charron & Pascal, Paris 


1933, 188-203, und ders., La Religion des classiques (1660-1685), Paris 1948, 
bes. S. 165 ff. E 
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wendet er sich mit dieser Darstellung gegen die Cartesische Auffassung des 
„animal machine“. Jedoch ist festzuhalten, daß La Fontaine derart gegen- 
über der modernen antifinalistischen Naturbetrachtung abermals nur die An- 
schauung der literarischen Tradition vertritt: der Preis der Weisheit und 
Tugenden der Tiere ist bekanntlich ein literarischer Topos, der auf Aristo- 
‚teles und besonders Plutarch zurückgeht, und den in Frankreich vor allem 
Montaigne mit der ‚Apologie de Raymond Sebond‘ eingebürgert hatte. Schon 
die literarische Herkunft, mehr aber noch die polemische Verwendung des 
alten Topos sind daher nur ein Anzeichen dafür, wie wenig spontanes 
„Naturgefühl“ man hinter solchen Äußerungen La Fontaines vermuten darf. 
Daß La Fontaine sich überhaupt bemüßigt fühlte, bei den Tieren eine Art 
„natürlicher Vernunft“ nachzuweisen, läßt rückläufig schließen, daß weder für 
ihn noch für seine Zeitgenossen die Gemeinschaft von Mensch und Tier eine 
fraglos vorausgesetzte Realität war. Und es wäre in der Tat nur ein absurder 
Anachronismus, wollte man ihm eine Anschauung der natürlichen Gleichheit 
der Lebewesen unterstellen, die eine naive, „wirkliche“ Gleichsetzung von 
Mensch und Tier noch zwingend erscheinen ließe, und die ihm zu glauben ge- 
stattet haben würde, daß die Geschehnisse des animalischen Lebens, wie das 
antike Denken annahm, den Menschen wahrhaft über sein eigenes Wesen 
unterrichten könnten. 

Ist somit aber seiner mythologischen Begründung der Vergleichbarkeit von 
Mensch und Tier nur zu entnehmen, daß La Fontaine sich des Zusammen- 
_ hangs der Entstehung der Fabel mit der antiken Naturanschauung bewußt 
war, und zeigt andererseits seine polemische Stellungnahme zu den von der 
modernen Naturwissenschaft ausgelösten ideologischen Debatten, wie frag- 
würdig auch für ihn die Vorstellung einer natürlichen Einheit der Lebewesen 
geworden war, so stellt eben der Verlust des Begriffs des Gemeinsamen im 
menschlichen und tierischen Leben die wesentliche historische Bedingung dar, 
von welcher La Fontaines Erneuerung der Fabel auszugehen hatte. Und wir 
sehen nunmehr genauer, daß seine Bewertung der Fabel als einer bloßen 
literarischen „Fiktion“ ihrerseits in dem bestimmten Gefühl der eigentlichen 
„Unvergleichbarkeit“ von Mensch und Tier gründet, in einem Bewußtsein 
der menschlichen Autonomie, das jeden Vergleich des menschlichen Lebens 
mit dem tierischen sofort als inkongruent empfinden läßt. Wenn La Fontaine 
die Tiere der Fabel als imaginäre Erfindungen der poetischen Phantasie be- 
greift, so verrät diese Einschätzung ebenso unverkennbar wie Lessings Rede- 
weise vom „Gebrauch“ der Tiere, in welchem Maße sich seit der Antike die 
reale Einstellung des Menschen zum Tier gewandelt hat: Zu bloßen poeti- 
schen „Lügen“ sanken die alten Tiergeschichten in dem Augenblick herab, 
in dem man die Natur zu beherrschen verstand und sie der „natürlichen Ver- 
nunft“ keine beispielhaften Lehren mehr gab; von Tieren läßt sich nämlich 
manches, von „Asops Helden“ eigentlich nichts mehr lernen. 

Daß La Fontaine die Fabel überhaupt als eine Fiktion und bloße literari- 
sche Tradition ansehen konnte, besagt also andererseits, daß für ihn der 
traditionelle Vergleich von Mensch und Tier nicht mehr als Ausdruck einer 
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wirklichen natürlichen Entsprechung wahrhaft sinnvoll war. Hieraus folgt 
jedoch, daß er bei seiner wiederholenden Erneuerung der Tradition dem 
Vergleich des Menschen mit dem Tier einen neuen Sinn geben mußte. 
Sollte aber die Fabel seiner Absicht gemäß auch den modernen Geschmack 
„bezaubern“ können, so hatten seine tierischen Gleichnisse des menschlichen 
Lebens vor allem dem modernen Bewußtsein für die Unglaubwürdigkeit und 
triviale Inkongruenz einer solchen Gleichsetzung Rechnung zu tragen. 

Aus jeder einzelnen seiner Fabeln ist nun leicht zu ersehen, daß La Fon- 
taine die Tradition zu erneuern verstand, indem er die alten Tiergeschichten 
eindeutig als Gleichnisse für das Unmenschliche im menschlichen Leben 
auslegte. Inwiefern dabei dem von Lessing getadelten „poetischen Zierath“ 
seiner Fabeln die Aufgabe zufällt, durch die im Bild des Tiers mögliche 
positive Bestimmung eines menschlichen Mangels das Gefühl für das wahre 
menschliche Maß zu bilden, und inwiefern ihre „Lustigkeit“ die stimmungs- 
mäßige Synthese darstellt, welche das Gefühl für das Inkongruente dieses 
Vergleichens wachhält und transzendierend überwindet, gedenken wir an 
anderer Stelle ausführlicher zu zeigen. 


HEINZ OTTO BURGER + ERLANGEN 


ZUR INTERPRETATION VON GOETHES „IPHIGENIE“ 


Drei Jahre ist es her, seit Emil Staiger den zweiten Band seiner Goethe- 
Monographie vorgelegt hat; der dritte steht noch aus. So anregend wie nach 
dem ersten Weltkrieg Friedrich Gundolfs Buch scheint der neue ‚Goethe‘ 
nicht zu wirken. Zweifellos aber birgt jede der Staigerschen Interpretationen 
ihre Überraschung und zwingt so den Leser, sich aufs neue mit der betreffen- 
den Dichtung auseinanderzusetzen — die schönste Wirkung, die eine Inter- 
pretation erreichen kann. 

Über seine Methode sagt Staiger im Vorwort: „Niemand erwarte, 
daß Goethe hier von der ersten Seite an im Hinblick auf bedrängende 
Rätsel unserer Zeit gewürdigt werde. Gerade damit würden wir den höch- 
sten Sinn der Geschichte, die Weite der Möglichkeiten aufzuschließen, ver- 
fehlen. Historisch gedenken wir vorzugehen. Wir suchen den Dichter in den 
Bedingungen seiner Zeit und seines Raums auf, mit neuen Mitteln der Deu- 
tung vielleicht, grundsätzlich aber doch so, wie es schon die alte ehrliche 
Literaturwissenschaft des letzten Jahrhunderts getan hat. Anders fänden 
wir keine sichere Basis der Interpretation.“ 

Das sollten sich alle gesagt sein lassen, die unter Berufung auf Emil 
Staiger versuchen, dichterische Werke rein aus ihnen selbst zu interpretieren. 
Nur wer mit neuen Mitteln der Deutung das historische Vorgehen des 
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neunzehnten Jahrhunderts verbindet, darf sich auf ihn berufen. Wir fragen 
uns deshalb, wie diese Verbindung bei Staiger aussieht, und wählen als Bei- 
spiel aus dem ersten Band (1952) das Kapitel über ‚Iphigenie auf Tauris‘. 
Wir wollen uns an ihm Staigers Methode klarmachen und damit zugleich 
auch die Dichtung selbst uns wieder vergegenwärtigen. 

Jeder Germanist hat ja schon in der einen oder anderen Weise ‚Iphigenie 
auf Tauris‘ zu deuten versucht!. Noch immer zieht man gern die Verse heran, 
mit denen Goethe 1827 — also 40 Jahre nach der Veröffentlichung — dem 
Schauspieler Krüger ein Buchexemplar des Dramas dedizierte: 


Was der Dichter diesem Bande 
Glaubend, hoffend anvertraut, 
Werd’ im Kreise deutscher Lande 
Durch des Künstlers Wirken laut! 
So im Handeln, so im Sprechen 
Liebevoll verkünd’ es weit: 

Alle menschliche Gebrechen 
Sühnet reine Menschlichkeit. 


Im Licht dieser Verse erscheint die Befreiung Orests von den Furien als 
entscheidend für den Sinn des Dramas, denn hier handelt es sich offenkundig 
um „menschliche Gebrechen“; wir können geradezu auf Verfolgungswahn 
diagnostizieren. Die Mehrzahl der Deutungen nimmt deshalb die betreffen- 
den Szenen zum Angelpunkt. Sie können sich dabei noch besonders auf die 
Tatsache stützen, daß diese Szenen (III. Aufzug, Ende des ersten, zweiter 
und dritter Auftritt) den tektonischen Mittelpunkt des Dramas bilden, was 
in einer Dichtung, deren Schöpfer der Klassik nacheifert, nicht ohne Belang 
ist. 

Gerade dieses ästhetische Argument weckt aber auch schon die ersten 
Bedenken. Ist es nicht vielleicht ein Bumerang? Wohl zeigt sich in solcher 
Deutung ‚Iphigenie auf Tauris‘ als Werk klassischer Symmetrie, aber doch 
nur an der Oberfläche. Die Motive des IV. und V. Aufzugs stehen zu dem 
„Zentralmotiv‘ kaum mehr in innerem Bezug; sie reihen sich nur an und 
umrahmen allenfalls mit den beiden ersten Aufzügen zusammen den dritten, 
die Heilung Orests. Das wäre klassizistishe Dekoration, nicht klassische 
Architektur. Goethe besitzt aber doch wohl so viel Kredit bei uns, daß wir 
erst genauer nachforschen, ehe wir ihn so leichthin für einen Dekorations- 
künstler nehmen. 

Ohne Zweifel hat Goethe selbst, als er sein Widmungsgedicht für Krüger 
schrieb, in erster Linie an die Gebrechen Orests gedacht, denn diese Verse 
galten ja eben dem Darsteller des Orest: als solcher heißt er der Künstler, 
durch dessen Wirken, so im Handeln, so im Sprechen, lautwerden soll, daß 
„Alle menschliche Gebrechen / Sühnet reine Menschlichkeit.“ Durch die 
Rolle, die er als Orest, speziell im III. Aufzug, spielt, kündet Krüger diesen 
Glauben, diese Hoffnung des Dichters. Das heißt aber nicht ohne weiteres, 


1 Besonders auf Gerhard Storz, Goethe-Vigilien 1953, sei hingewiesen. 
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daß sich der Sinn der gesamten Dichtung darin erschöpfe, oder daß die 
Dichtung darin ihren ideellen Mittel- und Höhepunkt habe. 

Auch Staiger gründet seine Interpretation vornehmlich auf den III. Akt. 
Doch schiebt er dabei die Bedeutung der Schwester ganz in den Hinter- 
grund gegenüber dem, was er Genesungs- oder Heilschlaf nennt. Diesen 
Begriff hat schon Josef Kunz im fünften Band der Hamburger Goethe- 
Ausgabe aus einem Aufsatz Staigers über ‚Faust‘ in die Interpretation der 
‚Iphigenie‘ eingeführt. Staiger weist auf die bekannten biographischen 
Voraussetzungen hin, vor allem auf die tiefe Wirkung, die Charlotte von 
Stein auf Goethe ausgeübt hat. Wir lesen aber auch von Goethes immer 
noch quälendem Schuldgefühl gegenüber Friederike Brion und Lili Schöne- 
mann. Nur folgender Satz sei zitiert: „Die Gestalt des von den Furien ver- 
folgten schuldbeladenen Jünglings vor der Priesterin, die einsam unter 
roheren Menschen wohnt und in Orest den Griechen, in dem Griechen ihren 
Bruder findet, hatte den Geist des in die Fremde verschlagenen und von Frau 
von Stein zum Bruder erkorenen Dichters ergriffen.“ So fein das gesagt ist, 
leise regt sich vielleicht beim einen oder andern die Frage, ob hier nicht das 
Leben aus der Dichtung gedeutet werde, damit man danach die Dichtung aus 
dem Leben deuten könne. Solcher ausgeleierten Zirkelschlüsse brauchen wir 
bei Staiger nicht gewärtig zu sein. Er geht weit kühner „historisch“ vor, 
wie wenn, „die Weite der Möglichkeiten aufzuschließen“, nicht Sinn der 
Geschichte als Geschehen, das Möglichkeiten verwirklicht, sondern Sinn der 
Geschichte als Wissenschaft wäre; daß hieße ja dann, daß die Historie an 
den ihr gegebenen Wirklichkeiten erschließt, wie sie sein könnten und sein 
sollten. 

Nur in der persönlichen Situation Goethes, erklärt Staiger, „war es 
sinnvoll, daß im Drama der Fluchbeladene angesichts der reinen ‚Schwe- 
ster‘ Friede fand. Doch für die Schuld des Muttermörders bedeutet dieser 
Umstand nichts, und Iphigeniens Beschwörung 


O wenn vergossnen Mutterblutes Stimme 
Zur Höll’ hinab mit dumpfen Tönen ruft, 
Soll nicht der reinen Schwester Segenswort 
Hilfreiche Götter vom Olympus rufen? 


erfordert, wenn die Kraft des Segens wirklich faßbar [werden] und nicht bloß 
ein vages Wunder bleiben soll, die Übersetzung von ‚vergoßnen Mutter- 
blutes‘ in ‚gebrochner Treue‘ oder ‚zerstörten Glücks‘. “ 

Ich muß gestehen, dieser Passus hat mir beim ersten Lesen, nicht etwa 
wegen der Einschachtelung des Zitats, sondern wegen der Kühnheit seiner 
Aussage, etwas den Atem verschlagen. Des „vergoßnen Mutterblutes Stimme“ 
sollen wir uns in „gebrochne Treue“ übersetzen und dabei offenbar an Friede- 
rike und Lili denken. So direkt hat meines Wissens nicht einmal „die alte 
ehrliche Literaturwissenschaft“ der Scherer-Schule gesprochen. Und die In- 
terpretation als Übersetzung ins Biographische macht hier nicht halt. Gewisse 
nur dem Banausen wesentlich erscheinende Züge können durch die „neuen 
Mittel der Deutung“ ganz in die Biographie versetzt und in der Dichtung 
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gestrichen oder mindestens eingeklammert werden. So wenn Staiger im 
Vordersatz unseres Zitats, also gleichsam en passant, erklärt, der Umstand, 
daß Orest angesichts der reinen Schwester Frieden findet, bedeute inner- 
halb des Stückes nichts, sondern sei nur für Goethe privatim sinnvoll ge- 
wesen. Wie dieses Urteil gemeint ist, geht erst aus dem Fortgang der Inter- 
pretation hervor. Da heißt es, dem Sinne nach, die Rolle, die Iphigenie 
bei Orests Befreiung von den Furien spiele, sei im Drama nicht ersichtlich und 
auch unwesentlich, es handle sich hier um einen in der Fabel nicht recht 
aufgegangenen Reflex von Goethes Liebe zu Frau von Stein; tatsächlich ge- 
schehe die Heilung durch den Schlaf, wie er auch Egmont auf dem Höhe- 
punkt der Krise und Faust zu Beginn des zweiten Teils geschenkt wird. 
Staiger knüpft daran Betrachtungen über die „Stimme des vitalen Ge- 
wissens“, wie er sich mit einer Kontamination von Biologie und Ethik aus- 
drückt. „Abend für Abend ist den Geschöpfen der Erde die Gabe des 
Schlafs gegönnt.“ Widersetzen wir uns nicht „hypochondrisch“, damit wir 
nicht „die Gunst der Stunde des Morgens verscherzen“, die „dem Körper wie 
dem Geist eine Auferstehung gewährt und die Welt in anderem Lichte 
zeigt ... Faust sowohl wie Orest und Egmont stehen aus dem Heilschlaf 
als verwandelte höhere Menschen auf und dürfen mit unbeschwertem Gemüt 
den freudigen Gruß des Morgens erwidern.“ „Die Notwendigkeit des Tragi- 
schen“ ist damit „für alle Zeiten widerlegt.“ 

Das mag ungewöhnlich tiefsinnig und zugleich im Ausdruck hochpoetisch 
sein. Nur habe ich mir leider unter Interpretation immer etwas ganz an- 
deres vorgestellt. So können mich denn auch Engelszungen nicht zu dem 
Glauben bekehren, daß es im III. Akt der Gvetheschen ‚Iphigenie‘ eigentlich 
um Goethesche Hygiene gehe, um eine Diätetik der Seele, mit der Orests 
Schwester nur in scheinbaren Zusammenhang gebracht sei: ein sozusagen 
eingeschmuggeltes Stück privater Konfession, Dank an Frau von Stein. 

Muß nicht, von allem übrigen Wie und Warum abgesehen, eine Inter- 
pretation Bedenken erwecken, für die Iphigenie bei einem — auch nach Staiger 
— so wichtigen Geschehen wie der Heilung Orests zur belanglosen, ja eigent- 
lich störenden Nebenfigur wird? Ist sie doch die Titelheldin und in allen 
übrigen Akten die tragende Figur. Ihretwegen hat der Barbarenkönig das 
Gesetz des Landes, wonach jeder Fremde dem Opfertod geweiht ist, außer 
Kraft gesetzt. Und als Iphigenie klagt, ihr Leben sei unnütz, antwortet Arkas: 

Das nennst du unnütz, wenn von deinem Wesen 
Auf Tausende herab ein Balsam träuft, 
Wenn du dem Volke, dem ein Gott dich brachte, 
Des neuen Glückes ew’ge Quelle wirst? 


Schon Iphigenie, wie sie während des I. Aktes im eigenen Wort und im 
Wort der andern da ist, können wir nicht besser beschreiben als mit dem 
Ausdruck „reine Menschlichkeit“. 

Nachdem nun freilich Iphigenie die Werbung des Königs zurückgewiesen 
hat, soll dem blutigen Brauch aufs neue Lauf gelassen werden. Dadurch und 
vollends durch die Ereignisse bzw. Erzählungen des II. Aufzugs werden die 
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äußeren und inneren Voraussetzungen für den III. geschaffen. Noch haben 
der gefangene Orest und Iphigenie sich nicht erkannt, als er berichtet, wie 
Iphigenies Bruder den Tod des Vaters an der Mutter, der Mörderin, rächte. 
Iphigenie aber macht auf Orest so tiefen Eindruck — „du große Seele“, „du 
Himmlische“ wird sie genannt — daß er schließlich ausruft: „Zwischen uns 
sei Wahrheit! Ich bin Orest!“ Stärker noch als durch ihr eigenes Verhalten 
wird uns Iphigenie durch ihre Wirkung auf Thoas, Arkas und Orest leben- 
dig. Sie bestimmt bis in Sprache und Vers hinein den Ton, die Atmosphäre 
wie der ersten Aufzüge, so des ganzen Stückes. Umgekehrt gewinnt der 
Leser oder Zuschauer am stärksten aus dieser Atmosphäre sein inneres Bild, 
sein Gefühl vom Wesen Iphigenies. Mit jedem Wort und jedem Hand- 
lungsmoment ist das Drama dafür ein evokatives Äquivalent. Sein dichte- 
rischer Wert liegt - wenn auch nicht allein - in der Macht solcher Evokation. 
Was das Drama als evokatives Äquivalent vermittelt - das Wesen Iphigenies 
—- nennt Schiller „Seele“, Goethe faßt es in die Formel „reine Menschlich- 
keit. 

Auch Iphigenie gibt sich zu erkennen, und eben die Anagnorisis geht dann 
unmittelbar über in die „Sühne“ von Orests „Gebrechen“. Dieses hat seine 
Wurzel schon bei Tantalus, dem Ahnherrn, „den die Welt / Als einen 
ehmals Hochbegnadigten der Götter kennt“, „den Jupiter zu Rat und 
Tafel zog“, bis ihn, wie „Dichter singen“, „Übermut und Untreu stürz- 
ten... von Jovis Tisch zur Schmach des Tartarus hinab“. Der Götter Gericht 
traf das ganze Geschlecht: 

... es schmiedete 

Der Gott um ihre Stirn ein ehern Band. 

Rat, Mäßigung und Weisheit und Geduld 

Verbarg er ihrem scheuen, düstern Blick: 

Zur Wut ward ihnen jegliche Begier, 

Und grenzenlos drang ihre Wut umher. 
Durch Generationen morden die Tantaliden einer den andern, bis zu Orest 
herab, der seinen Vater an der Mutter rächen muß. Dafür verfolgen ihn die 
Furien. Stets hört er, wie „vergossnen Mutterblutes Stimme / Zur Höll’ 
hinab mit dumpfen Tönen ruft.“ Das ist sein Gebrechen. 

Staigers Übersetzung für „vergossnen Mutterblutes Stimme“ kennen wir. 
Die Worte vom ehrnen Band, das der Gott um die Stirne der Tantaliden 
geschmiedet hat, tut er mit der Bemerkung ab: „Das ist nur antikischer 
Stil. Wir sollen begreifen, daß sie selber... das Vertrauen auf die himm- 
lischen Mächte verloren haben.“ Und wenn es gegenüber der ursprünglichen 
Fassung „ihre Priester sagen“ jetzt heißt „Dichter singen“ von Tantalus’ 
Frevel und dessen Folgen, so wollen damit, nach Staiger, Iphigenie und 
Goethe die ganze Erzählung als Dichterlüge brandmarken; „das Urböse, das 
die alten Dichter in Tantalus darzustellen versuchten“, wird von Goethe „ge- 
leugnet“. „Solche Gesänge von Dichtern“, klärt uns Staiger auf, „sind 
ruchlos und aller Rücksicht bar, die Menschen einander schulden. Denn wer 
den Menschen als verworfenes Wesen schildert, wer das Vertrauen auf seine 
Natur untergräbt, erschafft und vermehrt in dem Herzen das Übel, vor dem 
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er sich zu entrüsten vorgibt.“ Der Hintersinn in der klüglich gewählten 
Formulierung des Vorworts, Goethe werde nicht „von der ersten Seite 
an“ im Hinblick auf Fragen unserer Zeit gewürdigt werden, tritt damit 
zutage. Nicht als ob ich die Wahrheit des Gesagten - von Anfang an - be- 
streiten wollte; fragt sich nur, ob es wirklich zur Interpretation der „Iphi- 
genie“ gehört!. 

Staiger apostrophiert uns — bei Gelegenheit von Apolls doppelsinnigem 
Befehl, die „Schwester“ aus Taurien heimzuführen, - mit den Worten: 
„Sehen wir hier, wie billig, von dem einzig durch die Fabel bedingten 
theologischen Hintergrund ab.“ Kein Zweifel, daß die antike griechische 
Theologie, auch die von Olympiern und Titanen, für Goethe ohne innere 
Verbindlichkeit war. Wenn aber uns allen — und an Staiger wird es ja 
besonders deutlich — bei dem Mythos, der den „theologischen Hintergrund“ 
der ‚Iphigenie auf Tauris‘ bildet, bei der Sage also von Tantalus’ Titanen- 
tum, seinem „Übermut“, den Göttern gleichen zu wollen, und von deren 
strengem Gericht über ihn und sein ganzes Geschlecht, in dem nun Schuld 
und Strafe sich ständig weitererben — wenn uns allen, frage ich, dabei die 
christliche Theologie von der Erbsünde und Gottes Zorn in den Sinn kommt, 
sollte diese dann nicht auch Goethe gegenwärtig gewesen sein, der Bibel 
und christliche Theologie besser kannte und sich ernsthafter mit ihnen aus- 
einandersetzte, als das die meisten heute tun, der bewußt und ebenso un- 
bewußt in einer noch lebendigen christlichen Tradition stand? Seine per- 
* sönlichen Erfahrungen mit gebrochener Treue und zerstörtem Glück, und 
sicher nicht bloß diese, mußten sich auf dem christlich theologischen Hinter- 
grund abzeichnen. Doch Goethe ist kein „Priester“, so wenig ein christlicher 
wie ein griechischer, sondern ein „Dichter“. Deshalb kann er, und kann er 
vielleicht nicht anders als vom Frevel des Tantalus „singen“ und „allen 
irdischen Gebrechen“ als dessen Folgen. 

Wenn man schon „übersetzen“ will, so dürfte, nicht biographisch, aber 
„historisch“, geistesgeschichtlich, ein Hinweis auf Johann Georg Hamann 
am erhellendsten abwegig sein. Den Worten der Iphigenie: 


O wenn vergossnen Mutterblutes Stimme 
Zur Höll’ hinab mit dumpfen Tönen ruft... 


antwortet das grauenvolle Echo Orests: 


Es ruft! es ruft!.... 
Wer bist du, dessen Stimme mir entsetzlich 
Das Innerste in seinen Tiefen wendet? 


Hamann schrieb nach dem Lesen von 5.Mose 5 in sein Tagebuch: „Ich 
fühlte mein Herz klopfen, ich hörte eine Stimme in der Tiefe desselben 
seufzen und jammern, als die Stimme des Bluts, als die Stimme eines er- 


1 Georg Gerster hat Staigers Thesen weiterentwickelt in ‚Die leidigen Dichter‘, 
Zürich 1954, S.45—61. Die Literaturgeschichte im Sinne der Geistesgeschichte 
müßte, soweit sie sich Staiger und Gerster anschließen kann, auf das 79. Stück der 
‚Hamburgischen Dramaturgie‘ verweisen. 
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schlagenen Bruders, der sein Blut rächen wollte... ich konnte es nicht länger 
meinem Gott verhehlen, daß ich der Brudermörder, der Brudermörder seines 
eingeborenen Sohnes war.“ 

Unter dem Anspruch der zehn Gebote hat Hamann das eigene Sündigsein 
und dieses (freilich zugleich mit dem Erlöstsein) als Dasein vor Gott, als seine 
Existenz erfahren. Die christliche Theologie bietet dafür die Vorstellung der 
Erbsünde, die seit Adam auf dem ganzen menschlichen Geschlecht liegt (und 
von der Christus erlöst); schon Kains Brudermord ist Folge und Zeichen 
dieser Erbsünde. Der Erbfluch des Tantalidengeschlechts unterscheidet sich, 
theologisch gesehen, radikal von der Erbsünde, schon weil er eine einzelne 
Familie betrifft. Kann aber der Dichter nicht trotzdem die beiden „Hori- 
zonte“ auswechseln? 

„Jede andere Deutung“ als seine Übersetzung des „vergossnen Mutter- 
blutes“ in „gebrochne Treue“ bietet nach Staiger „ein Dogma anstelle des 
Geistes, der blütengleich dem Leben entsprießt“. Von der hier vorgeschlage- 
nen Deutung kann man zurecht sagen, daß sie mit einem Dogma operiere, 
aber bringt sie das in Gegensatz zum „Geist, der dem Leben entsprießt“? Auf 
das „blütengleich“ verzichte ich in solchem Zusammenhang gern. — 

O wenn vergossnen Mutterblutes Stimme 

Zur Höll’ hinab mit dumpfen Tönen ruft, 

Soll nicht der reinen Schwester Segenswort 

Hilfreiche Götter vom Olympus rufen? 
Orest hört nur die Worte von des Mutterblutes Stimme: „Es ruft! es ruft!“ 
Iphigenie kommt nicht dazu, das Segenswort zu sprechen, und so greift denn 
auch keine Transzendenz, keine göttliche Gnade ein. Eine entscheidende 
Stelle für den ideellen Nexus der Dichtung: der theologische Hintergrund 
im christlichen wie im heidnischen Sinn verschwindet, um die Erlösungstat 
jener reinen Menschlichkeit zu überlassen, die von Iphigenie verkörpert 
wird und um die das Drama seit Anbeginn kreist. 

Indem Orest allmählich begreift, wen er vor sich hat, erscheint ihm die 
Tatsache, daß nun die Schwester den Bruder am Altar wird opfern müssen, 
als „letzte, gräßlichste“ Auswirkung des Götterzorns. Mit Iphigenie jedoch 
fühlt er plötzlich tiefes Mitleid: 

“ Weine nicht! Du hast nicht schuld. 

Seit meinen ersten Jahren hab’ ich nichts 

Geliebt, wie ich dich lieben könnte, Schwester. 

Eine ganz neue Innigkeit bricht in diesen Worten auf. Danach heißt es 
von Orest: „Er sinkt in Ermattung“ (Ende des zweiten Auftritts). „Aus seiner 
Betäubung erwachend“ hat er einen Wachtraum, eine Halluzination. Er 
sieht im Hades alle seine Ahnen friedlich und freudig vereint, und auch ihn 
selbst, den Mörder Klytemnästras, heißen sie willkommen. Die Wut der 
Rache ist erloschen. Nur Tantalus bleiben „grausame Qualen ... fest an- 
geschmiedet“. 

Im dritten Auftritt findet dann Orest zur Tageswelt, zu Iphigenie und 
Pylades zurück, denen er versichert: 


ee 
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Es löset sich der Fluch, mir sagt’s das Herz, 
Die Eumeniden ziehn, ich höre sie, 

Zum Tartarus zurück und schlagen hinter sich 
Die ehrnen Tore fernabdonnernd zu. 


Die Eumeniden, die Furien, die Geister der Rache haben ihre Macht über 
Orest verloren. 

Ausdrücklich nennt dieser im vierten Aufzug Iphigenie seine Retterin 

(V. 1545) und sagt noch im fünften (V. 2119.): 
... Von dir berührt 

War ich geheilt; in deinen Armen faßte 

Das Übel mich mit allen seinen Klauen 

Zum letzten Mal und schüttelte das Mark 

Entsetzlich mir zusammen; dann entfloh’s 

Wie eine Schlange zu der Höhle. 
Goethe nimmt das, den Sinn abstrahierend, wieder auf mit seiner Vers- 
formel, daß „Alle menschliche Gebrechen / Sühnet reine Mensclichkeit.“ 
Durch das Bild der Schlange und das Wort „sühnet“ schimmert fern und 
wie verwischt noch immer etwas vom Hintergrund biblischer Theologie. Im 
Vordergrund steht, die Szene, das Geschehen bestimmend, Iphigenies reine 
Menschlichkeit. 

So hat es Goethe ohne Zweifel gemeint. So ist es aber auch Wirklichkeit im 
Drama. Orest, den Furien ausgeliefert, lebt unter dem Bann seiner furcht- 
baren Schuld. Alles, was ihm begegnet, wird, psychologisch gesprochen, in 
seinen Schuldkomplex und Verfolgungswahn einbezogen, bis er die Schwe- 
ster sieht, mit den Augen des Herzens. Da empfindet er tiefes Mitleid. Liebe, 
wie er sie nie gekannt, liegt als Möglichkeit in diesem Mitleid beschlossen. 
Eine neue Hoffnung und Gewißheit ergreift von seiner Seele Besitz, der 
Glaube an die Macht solcher Liebe. Sie söhnt die Menschen miteinander 
aus und heilt die Qualen des Schuldgefühls. Das wird durch die Hadesvision 
veranschaulicht und mit den Worten Orests bestätigt: „Es löset sich der Fluch, 
mir sagt’s das Herz...“ 

Der Vorgang scheint mir, wie gesagt, sowohl ein Höhepunkt in der Evoka- 
tion reiner Menschlichkeit als auch ein sinnvolles Glied im ideellen Nexus des 
Dramas zu sein, geistig nachvollziehbar und von starker Überzeugungs- 
kraft. Unversehens hat sich uns freilich der Aspekt der Interpretation vom 
Mythologischen und Theologischen zum Psychologischen hinüber verschoben. 
Weist das auf eine Willkür der Interpretation oder hat der Wechsel im 
Wesen der Goetheschen Dichtung seinen Grund? Ich möchte letzteres meinen. 
Denn während sich in der Darstellung von Orests Schuld als Erbschuld die 
Dimension transzendenter Wahrheit auftut, wird die Befreiung Orests von 
den Furien, die Lösung des Schuldgefühls, als innerseelisches Ereignis vor- 
geführt. Daher das Unbehagen, sobald wir die einmalige Wirklichkeit des 
Gedichts im Denken reflektieren. Geht es diesem auch immer um Wahrheit, 
so haben doch, nicht anders als Mathematik und Geschichte, auch Metaphysik 
bzw. Theologie und andererseits Psychologie ihre Dimensionen oder Sphären 
längst einigermaßen sauber abgegrenzt. Infolgedessen ist methodischem Den- 
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ken die Vorstellung, daß eine metaphysische Schuld psychologisch getilgt 
werde, inakzeptabel. So aber präsentiert sich ihm die Erlösung oder, anders 
gesagt, die Heilung Orests im dritten Aufzug der ‚Iphigenie‘. Und die 
Widmungsverse von der Sühne menschlicher Gebrechen verwischen, was 
freilich der damalige Sprachgebrauch erleichterte, ebenso die Grenze zwischen 
Metaphysik oder Theologie einer-, Psychologie oder Psychiatrie andererseits. 
Indem sie den Sachverhalt des Gedichts im dritten Aufzug korrekt wider- 
spiegeln, erscheinen sie uns fast absurd. T’heologisches Denken wird am 
stärksten Anstoß daran nehmen. Auf das spezielle Ärgernis der christlichen 
Theologie - daß alle menschlichen Gebrechen durch reine Menschlichkeit ge- 
sühnt werden — brauchen wir hier nicht einzugehen. 

Ich habe von der Problematik des Verhältnisses zwischen Gedicht und 
Gedanke auch nur deshalb so relativ lange gesprochen, weil sie mir für die 
Struktur unseres Dramas wichtig zu sein scheint. Wie weit Goethe sich jene 
„Absurdität“ bewußt machte, können wir nicht feststellen. Wir nehmen 
aber mit gutem Grund an, er habe in seiner Seele sehr wohl um Schuld, ja 
Sünde, um den göttlichen Zorn „gewußt“. Damit „wußte“ er auch, selbst ohne 
darüber zu reflektieren, so gut wie wir und sicher noch viel besser, daß auf 
die von ihm dargestellte Weise nur allenfalls das Schuldgefühl Orests 
getilgt war, nicht aber die Erbschuld des Tantalidengeschlechts, der Fluch, 
immer wieder einer am andern schuldig werden zu müssen. Um die Be- 
freiung von diesem Fluch geht es im zweiten Teil des Dramas. 

Wir erinnern uns an das Selbstgespräch Iphigenies und ihr Gebet zu 
Ende des vierten Aufzugs. Staiger sagt: „Schon das Gebet als solches haben 
wir anzuerkennen. Goethe selber hat in jener Zeit gebetet ... Doch über das 
Walten himmlischer Mächte ist damit noch nichts ausgesagt“, gilt doch 
„von dem betenden Menschen, daß ihm Gnade widerfährt, indem er sich 
gläubig versenkt, getrost aufblickt und so die Kräfte sammelt und stärkt, die 
nötig sind, das Rechte zu tun“. Wenn damit Goethes Auffassung wieder- 
gegeben werden soll, so kann man sich schwer denken, daß er „selber gebetet“ 
hat, indem er die Frage nach dem „Walten himmlischer Mächte“ offenließ. 
Aber Staiger spricht hier wohl seine persönliche Auffassung vom Wesen 
des Gebets aus — dazu ist nichts weiter zu sagen. Hören wir Iphigenie! 


Mein eigen Schicksal macht mir bang und bänger 
Soll dieser Fluch denn ewig walten? 


So legt die taube Not ein doppelt Laster 
Mit ehrner Hand mir auf: das heilige, 
Mir anvertraute, viel verehrte Bild 

Zu rauben und den Mann zu hintergehn, 
Dem ich mein Leben und mein Schicksal danke. 
O daß in meinem Busen nicht zuletzt 
Ein Widerwillen keime! Der Titanen, 
Der alten Götter Haß auf euch, 
Olympier, nicht auch die zarte Brust 

Mit Geierklauen fasse! Rettet mich 

Und rettet euer Bild in meiner Seele! 
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Vor meinen Ohren tönt das alte Lied 


Das Lied der Parzen ... 
... furchtbar ihr Gesang 


Es fürchte die Götter 
Das Menschengescledht ... 


Die Furien sind im dritten Aufzug gewichen; im vierten tauchen die 
Parzen auf, die den Schicksalsfaden spinnen. Bei Goethe freilich spinnen 
sie nicht den Faden, sondern singen ein Lied vom Wesen der Götter. In 
diesem Lied, wie schon überhaupt in der Vorstellung von Parzen, zeigt sich 
ein Götterbild, das „furchtbar“ ist und „Widerwillen“, „Haß“ erweckt. 
„Vergessen hatt’ ich’s und vergaß es gern“, sagt Iphigenie. Für sie war ein 
anderes Götterbild an die Stelle getreten, und daß ihr dieses erhalten bleibe, 
fleht sie die Götter an: „Rettet mich und rettet euer Bild in meiner Seele!“ 
Rettet mich vor dem Schuldig-werden-müssen und bestätigt so mein eigenes 
inneres Bild von euch, damit nicht das alte Götterbild der Parzen es über- 
wältige. 

Auf ihr eigenes Bild von den Göttern hin wagt es dann Iphigenie (V, 3) 
gegenüber Thoas statt mit List und Lüge, Betrug und Raub mit der Wahr- 
heit: „Ein kühnes Unternehmen“, sagt sie selbst. 

Ich werde großem Vorwurf nicht entgehn 
Noch schwerem Übel, wenn es mir mißlingt, 
Allein euch leg’ ich’s auf die Kniee! Wenn 
Ihr wahrhaft seid .... 


So zeigt’s durch euren Beistand und verherrlicht 
Durch mich die Wahrheit! 


Einzig die Wahrheit kann Iphigenie vor der Verstrickung in Schuld gegen 
Thoas bewahren; aber wird sie dafür nicht Orest und Pylades verraten und 
gegen das Gebot Apollos freveln? dewv &vi yobvaoı xeitaı. Iphigenie ge- 
steht dem König die Flucht der beiden Gefangenen und den geplanten An- 
schlag auf das Bildnis, die Sakralstatue der Diana. Den Bruder wie mich 
selbst, „von Tantals Haus“ die beiden einzigen „Überbliebnen“, „hab’ ich 
nun... in deine Hand gelegt: Verdirb uns — wenn du darfst“. 

Deutlich korrespondieren diese Worte mit dem vorausgehenden Gebet 
Iphigenies: indem sie das Schicksal der Tantaliden dem König in die Hand 
legt, legt sie es den Göttern auf die Kniee. Nur so, in ganz anderem Sinn als 
für Staiger, gilt innerhalb des Dramas, daß „auch die Wahrheit über die 
Götter in den Händen des Menschen ruht“. Die Götter haben zu entscheiden, 
ob Thoas die Geschwister verderben darf. Ihr Wille, ja ihr Wesen wird sich 
darin kundtun, entweder das Parzenlied oder den Glauben der Iphigenie 
bestätigend. Wir stehen am zweiten, den ersten im pragmatischen wie im 
ideellen Nexus noch übergipfelnden Höhepunkt des Dramas. 

Iphigenie fordert unter Einsatz ihres Lebens und des Lebens von Orest 
und Pylades eine Art Gottesgericht heraus, das für sie zwischen zwei Arten 
der Göttervorstellung entscheiden soll. Das Gottesgericht wird ihr Gottes- 
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offenbarung sein. Nachdem Iphigenie in ihren Worten, die ja zugleich Tat 
sind, die „Stimme der Wahrheit und der Menschlichkeit“ hat sprechen 
lassen, kommt es darauf an, ob Thoas sie vernimmt, ob sie in seinem eigenen 
Innern ebenfalls die Stimme der Wahrheit und der Menschlichkeit anklingen 
läßt, so daß er sich mit den Griechen gütlich einigt. 

Iphigenie glaubt - und wie ihre Worte Tat sind, so ist ihr Glaube Wagnis 
- daß die Stimme jeder höre, „dem des Lebens Quelle durch den Busen 
rein / Und ungehindert fließt.“ Des Lebens Quelle ist die Natur. In jedem 
natürlich-unverdorbenen Menschen also redet, und zwar als unmittelbares 
Gefühl (V. 1992), ihre Stimme. Indem Iphigenie sich zur reinen Mensch- 
lichkeit bekennt, bekennt sie sich, und bekennt sich mit ihr wohl auch Goethe, 
zu einer natürlichen Offenbarung, zum lumen naturale im Menschen. 

Die auf solche Art reflektierende Interpretation könnte den Eindruck 
erwecken, als handle es sich bei Goethes Drama um weltanschauliche Speku- 
lation. Wenn das ihr Ergebnis wäre, würde sie gerade das Wesentliche zu- 
schütten, statt es aufzudecken. Iphigenie spekuliert nicht, und auch der Dichter 
tut es nicht; Iphigenie wagt den Sprung in den Glauben, und das stellt der 
Dichter dar. Daß in ‚Iphigenie auf Tauris‘ ein anderer Glaube dargestellt 
wird als der christliche, braucht nicht besonders gesagt zu werden, wohl aber, 
daß dieses Werk, wie kaum ein zweites in der deutschen Dichtung, echtes 
Glaubensdrama ist. 

Auf die Worte der Iphigenie hin schließt Thoas Waffenstillstand mit 
Orest. Freilich „Frieden seh’ ich nicht“, erklärt der König. Auch wenn er sich 
innerlich schon überwunden gibt, kann er doch nicht zulassen, daß die Grie- 
chen das heilige Bild der Göttin aus Taurien entführen. Da kommt Orest die 
Erleuchtung. Apollo hat ihm verheißen: 

Bringst du die Schwester, die an Tauris’ Ufer 

Im Heiligtume wider Willen bleibt, 

Nach Griechenland, so löset sich der Fluch. 
Damit war nicht, wie die Griechen es auffaßten, das Bildnis von Apollos 
Schwester gemeint, sondern Orests eigene, leibhaftige Schwester Iphigenie. 
Emil Staiger nennt das eine „geistreiche Ausflucht“ des Dichters. Sofern wir 
uns bloß an das Drama halten, erscheint es durchaus folgerichtig und im 
Sinn des ganzen Geschehens begründet, daß nach seiner Heilung und nach- 
dem der Glaube Iphigenies sich bestätigt hat, Orest nun auch die wahre 
Meinung der Götter versteht. Nur mit der Umdeutung des Götterspruchs 
konnte sich Goethe die euripideische Vorlage zu eigen machen; hier liegt 
geradezu die Grundkonzeption, aus der sich die äußere wie die innere Hand- 
lung der Goetheschen ‚Iphigenie‘ ergab. Auf jeden Fall macht der Wandel im 
Verständnis von Apollos Worten die äußere Handlung aus, an der sich die 
innere, in m. E. überzeugender Weise, manifestiert. 

Nachdem Orest auf die Dianastatue verzichtet hat, legt Thoas dem Abzug 
der Griechen nichts mehr in den Weg. Ja, als Iphigenie ihn um ein holdes 
Wort des Abschieds bittet, kann er nicht anders als versöhnt und voll Güte 
„Lebt wohl!“ sagen. 
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Es sind die letzten Worte des Dramas. Nicht Iphigenie spricht sie, sondern 
Thoas. Noch einmal wird, ehe der Vorhang fällt, der Zauber, die Macht 
der reinen Menschlichkeit in der Antwort spürbar, im Echo, das sie findet. Am 
schlichtesten und ergreifendsten klingt dieses Echo in Orests „Weine nicht, 
du hast nicht schuld!“ und des Thoas „Lebt wohl!“ Hier wird die Dichtung 
vollkommen evokatives Äquivalent für die in Iphigenie erscheinende reine 
Menschlichkeit. 

Mit der Handlung, einer Handlung adäquater Symbolik, wie wir sahen, 
wird die reine Menschlichkeit dargestellt einerseits als versöhnliche Güte des 
Menschen dem Menschen gegenüber und andererseits als wagender Glaube an 
die Gottheit, die sich im eigenen unmittelbaren Gefühl offenbart. Den Hin- 
tergrund dafür bildet Goethes Wissen um das Verhängnis der Schuld, des 
Schuldig-werden-müssens. Weil dieser Hintergrund da ist, verkündet die 
Iphigenien-Dichtung kein idealistisches Ethos — das wäre hier sinnlos -; sie 
predigt freilich auch keinen Glauben - das ist nicht Sache der Dichtung -; 
aber sie zeigt das menschliche Phänomen des Glaubens auf: wie Glauben 
wird und wie Glauben geschieht. Der Glaube an die reine Menschlichkeit, 
der Goethe am Herzen lag, bildet das Exemplum. 
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I 


like a Greek galley stranded 


Als Gerard Manley Hopkins auf einer Reise in die Schweiz zum ersten- 
mal das Matterhorn erblickte, verglich er es mit einem gestrandeten Schiff. 
Der Vergleich liegt keineswegs auf der Hand. Denn nicht leicht wird jemand, 
der wie Hopkins von Zermatt aus den kühn in den Himmel stoßenden Felsen 
betrachtet, sich an ein gestrandetes Schiff erinnert fühlen. Gerade das In- 
kommensurable des Vergleichs aber fordert zur Überlegung auf; hätte Hop- 
kins nur eine Ähnlichkeit festgestellt, die ohnedies in die Augen springt, so 
wäre die ganze Frage ohne Bedeutung. Natürlich geht es nicht darum, ob 
Hopkins „richtig“ gesehen hat. Wenn Kinder ziehenden Wolken zuschauen 
und in deren wechselnden Formen die seltsamsten Gestalten entdecken, so 
kümmern wir uns nicht so sehr um die „Richtigkeit“ ihrer Beobachtungen als 
vielmehr darum, was sie uns in diesem Spiel von der Anlage ihres Wesens 
offenbaren. Denn wir wissen sehr genau, daß die spielende Phantasie zwar 
erfinderisch, aber durchaus nicht willkürlich ans Werk geht. Die gleiche Ge- 
setzlichkeit liegt ihr zugrunde, die auch das Schaffen der Dichter bestimmt. 
Wenn also Hopkins das Matterhorn als ein gestrandetes Schiff erschien, so 
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werden wir uns allerdings fragen müssen, welche Kräfte und Zwänge seines 
Wesens es waren, die unter so vielen Möglichkeiten gerade dieses Bild 
heraufriefen. Denn daß auch ganz andere Assoziationen möglich waren, 
dafür ist Hopkins selbst das beste Beispiel. Gleich am nächsten Tag, nun 
allerdings von einem anderen Blickpunkt, vom Riffel aus, betrachtet er den 
Berg von neuem und sieht ihn in veränderter und dazu wechselnder Gestalt: 
bald erscheint er ihm wie ein liegender Seelöwe, bald wie eine Sphinx, bald 
wie die Brillenschlange auf den Stirnbändern ägyptischer Könige, bald wie 
ein bloßer Raubtierzahn!. Schon die Häufungen zeigen, daß jetzt ein proben- 
der Kunstverstand am Werk ist, der nach passenden Bildern sucht, während 
jene erste spontane Vorstellung eines Schiffes offenbar schon unter der 
Schwelle des Bewußtseins bereit gelegen und nur auf den Anlaß gewartet 
hatte, in Erscheinung zu treten. Kenner von Hopkins’ Leben wird dies wahr- 
scheinlich gar nicht in Verwunderung setzen. Ist es nicht selbstverständlich, 
wird man sagen, daß die Anschauung eines Engländers, der seine Jugend 
in London verbracht hat, voll von Schiffen ist. Zu Hunderten muß er sie 
immer wieder im Hafen oder auf der Themse gesehen haben. Tatsächlich 
aber war das Schiff, das Hopkins an jenem Julitag in Zermatt vorschwebte, 
kein englischer Segler, sondern eine griechische Galeere. So jedenfalls ver- 
merkt er es in seinem Tagebuch. „Not unapparent“, schreibt er, „that the 
Matterhorn is like a Greek galley stranded, a reared — up rostrum — the sharp 
quains or arretes the gunwales, the deck of the forecastle looking upon 
Zermatt, the figurehead looking the other way reaching up in the air, the 
cutwater and ram descending and abutting on a long reef - the gable-length 
of the mountain“2. Dieses Schiff also, das Hopkins hier beschreibt, hatte er 
nicht im Hafen von London gesehen, sondern auf der Reede von Aulis, bei 
Salamis, oder an der Küste Trojas. Nicht von der erfahrenen Welt, in der 
er aufgewachsen war, gibt es Zeugnis, sondern vom Stoff seiner Studien und 
der Richtung seines Geistes, die ihn ja auch zuletzt auf einen Lehrstuhl der 
klassischen Literatur nach Dublin führte. 

Merkwürdiger noch ist das zweite Attribut, das Hopkins seiner Galeere 
zuerteilt: er nennt sie „gestrandet“. Wiederum wird man die nächstliegende 
Erwägung bezweifeln müssen. Wenn schon, könnte man an sich argumen- 
tieren, Hopkins in den Konturen des Matterhorns ein Schiff erblickte, so 
war dies — in dieser Bergwelt — ganz offenkundig ein Schiff, das nicht im 
Wasser schwamm, sondern festsaß. Doch wer so folgert, verkennt das Wesen 
und vor allem die verwandelnde Kraft der dichterischen Phantasie. Ein 
Dichter, der es mühelos fertig bringt, Äste eines Baumes als Takelwerk eines 
Schiffes zu sehen®, könnte sein Schiff, wenn er wollte, sehr wohl zum Fahren 
bringen. Genau so leicht wie Hopkins Berg oder Baum zum Schiff umschuf, 


! The Note-books and Papers of Gerard Manley Hopkins, edited by Humphry 
House, (London and New York, 1937), p. 109. 

® Ebda., p. 108. Eintrag vom 21. Juli 1868. 

® „The hangers of smaller but barky branches, seen black against the leaves from 
within, look like ship-tackle“. Ebda. p. 124. 
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hätte er Täler mit Wasser füllen, Hügel und Hänge in Wellen verwandeln 
können. Er hat es übrigens getan: ein paar Tage später wandert er das 
Tal nach Valtournanches hinab, und da ruft ihm der Anblick eines leicht 
gewölbten Wiesenhanges tatsächlich das Bild einer wogenden Wasserfläche 
hervor®, und eine Gruppe von Bäumen, die sich alle nach einer Seite ver- 
zweigen, sieht aus wie „Beete von Wasserpflanzen in einem strömenden 
Bach“5. Wieder ein paar Tage später sitzt er im Zug nach Vevey und be- 
trachtet den Himmel. Dabei fällt ihm eine seltsame Art von Wolken auf, die 
wie „löcheriges Gewebe“ erscheinen, aber mit diesem Vergleich nicht zu- 
frieden, sinnt er der eigentümlichen Wirkung des Morschen, Löcherigen bei 
diesen Wolken weiter nach und findet zuletzt, daß sie aussehen wie „jene 
dunkelgrünen, seidenen, schleimigen, durchlöcherten Seepflanzen, die die Piers 
einsäumen und von glitschigem Holz im Meer herabhängen®.“ Aber trotz 
dieser offensichtlichen Vorliebe für das Element des Flüssigen und des Flie- 
ßenden ist es nicht das Bild eines schwimmenden, vom Wasser getragenen, 
sondern eines gestrandeten Schiffes, das Hopkins heraufbeschwört. Weiter: 
zwei der umfangreichsten Gedichte von Hopkins — The Wreck of the Deutsch- 
land und The Loss of the Eurydice - haben Schiffsuntergänge zum Thema. 
Von diesen Gedichten ist das eine sieben, das andere zehn Jahre nach dieser 
Tagebuch-Aufzeichnung entstanden; aber gerade dies immer wieder erneute 
Erscheinen einer bestimmten Vorstellung weist uns darauf hin, daß wir es 
vermutlich mit einer Idee, einer Spannung, einem Problem oder Erlebnis zu 
tun haben, das den Dichter beherrschte”. Nun sind Schiff als Sinnbild des 
Menschen und der menschlichen Seele, Meer als Sinnbild irdischer Nöte und 
Gefahren uralte Gleichnisse, für die es zahllose Beispiele gibt. Dem katholi- 


4... aslope of meadow slightly pulled like an unsteady and swelling surface of 
water ...“, ebda. p. 112. — Ob es sich bei diesem und ähnlichen Vergleichen um 
selbständige Hervorbringung oder um literarische Reminiszenz handelt, ist nicht 
leicht zu entscheiden. An sich könnte man an Stellen denken wie Shelleys „the cir- 
cumfluous plain waving below, / Like a wide lake of green fertility“, wo es sich ja 
auch um eine gebirgige Landschaft handelt. (The Boat on the Serchio“, Poetical 
Works, edit. by Thomas Hutchinson, London 1921, p. 649). Doch ist es bei einem 
so alten und häufigen Topos wie dem der „wogenden“ Saaten oder Fluren 
natürlich unmöglich, eine bestimmte, direkte Beeinflussung nachzuweisen. Es ist 
auch unnötig, denn in unserem Zusammenhang kommt es ja nur auf die seelische, 
immer wieder nach Ausdruck suchende Affinität zum Element des Wassers über- 
haupt an, wobei es gleichgültig ist, ob das Bild spontan entstanden oder über- 
nommen ist. 

Hopkins, a. a. O., S. 112. 
Gerard Manley Hopkins, Gedichte. Schriften. Briefe, hrsg. v. Hermann Rinn, 
übersetzt von Ursula Clemen und Friedhelm Kemp, (München, 1954), S. 286. 

Ein rigoroser Biographismus hat diese Vorliebe auf ein in einem sehr engen Sinne 
biographisches Moment zurückgeführt, nämlich auf den Beruf des Vaters. Dieser 
war im Versicherungswesen für Havarieschäden tätig und hat auch eine Schrift ver- 
öffentlicht „The Port of Refuge, or advice and instructions to the Master-Mariner 
in situations of doubt, difficulty and danger“ (1873). W.H. Gardner nimmt in 
seiner Biographie des Dichters an, daß dies berufliche Interesse des Vaters dem 
Sohn das Thema des Schiffbruchs nahegebracht haben könne. (Gerard Manley 
Hopkins, vol. II, (London 1949, reissued 1958), p. 7. 
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schen Konvertiten und späteren Jesuiten Hopkins, mit dem Schrifttum der 
Kirche wohlvertraut, mußte überdies eine besondere Abwandlung dieses 
Topos genau bekannt sein, das Bild nämlich vom sturmgetriebenen, schei- 
ternden Schiffer als Gleichnis des in der Welt verlorenen Christen, und das 
Bild von der Heimkehr in den Hafen als Gleichnis der Rettung durch Gott 
oder Christus. Scheitern und Rettung im Bild des Schiffes, auch Hopkins kennt 
diese Vorstellung: „Across my foundering deck shone / A beacon, an eternal 
beam®“. Auch ein Gedicht mit dem bezeichnenden Titel Heaven-Haven hat 
an dieser uralten Topik teil: 
And I have asked to be 
Where no storms come, 
Where the green swell is in the havens dumb, 
And out of the swing of the sea.? 

Dies ist einer Nonne, die den Schleier nimmt, in den Mund gelegt. Einer 
solchen inneren Verknüpfung von Untergang und geistlicher Rettung kann 
dann zuletzt der tatsächliche unmetaphorische Schiffbruch als Ziel oder, wie 
Hopkins das ausdrückt, als „Ernte“ erscheinen, als Ernte, bei der der Sturm 
das Korn einfährt: „...is the shipwrack then a harvest, / Does tempest 
carry the grain for thee!??“ Ähnlich hatte freilich schon im 17. Jahrhundert 
Christian Wernike das Scheitern zum eigentlichen Ziel gemacht, in seiner 
Schiffahrt des Lebens, die mit der paradoxen Betrachtung schließt, daß „wir 
den Hafen nur erreichen, wenn wir sinken!1.“ 

Zweierlei kommt also bei Hopkins zusammen. Einmal eine persönliche 
Problematik, ein in seinem Leben immer wiederkehrendes Gefühl des Ver- 
sagens und Scheiterns, das sich von der Analogie angezogen fühlt, die im 
Bild des strandenden oder untergehenden Schiffes zum Ausdruck kommt. 
Diese persönliche.Affinität aber wird überdies in Zusammenhang gebracht 
mit der christlichen Topik von Meersturm und Hafen. Nun scheint es sich bei 
alledem zunächst um einen Einzelfall zu handeln, um einen Dichter, dessen 
ausgeprägte Christlichkeit in einer Epoche sich auflösender oder zum min- 
desten geschwächter Christlichkeit eher eine Ausnahme darstellt. Eine ein- 
gehendere Untersuchung der Metaphorik und Motivik des scheiternden Schiffs 
zeigt jedoch, daß Bild und Thema des Schiffbruchs im 19. und 20. Jahr- 
hundert immer wieder kehren, und zwar durchaus auch bei Autoren, bei 
denen kaum anzunehmen ist, daß Wahl, Bereich und emotionale Dynamik 
ihrer Bilder in besonderem Maße von der sprachlichen Tradition des Chri- 
stentums beeinflußt sein könnten. Es ist natürlich unmöglich, die Geschichte 
dieses Motivs hier im einzelnen zu verfolgen; nur ein einziges weiteres Glied 


aus der langen Kette sei herausgehoben und zum Anlaß einiger grundsätz- 
licher Überlegungen genommen'?. 


® Poems of Gerard Manley Hopkins, edit. by Robert Bridges, 2nd edition, (London, 
1931), p. 67. 


% Ebda.,S.8. 
10 Ebda.,S.21. 
11 Deutsche National-Litteratur, Bd. 39., S. 543. 


12 Heinz Otto Burger hat in einer Untersuchung zur Methode der Interpretation 
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II 
un Goethe para näufragos 


Die berühmt gewordene Rede, die Ortega y Gasset im Jahre 1932 ge- 
legentlich der hundertsten Wiederkehr von Goethes Todestag hielt, ist reich 
an glänzenden und unerwarteten Formulierungen; ihre vielleicht seltsamste 
Wendung aber ist die Forderung, in der sie gipfelt, die Forderung an die 
Goethe-Forscher nämlich, „einen Goethe für Schiffbrüchige“ zu schreiben!s, 
Diese Forderung beruhte auf der Überzeugung Ortegas, daß das Wesen des 
Lebens überhaupt ein kontinuierliches Scheitern, ein beständiger Schiffbruch 
sei, und daß der Mensch, der seine Lage erfasse und ihr entsprechend lebe, 
sich als „Schiffbrüchigen“ sehen müsse. Er glaube an keine Ideen, erklärte 
Ortega in dieser Rede, außer an die Ideen Schiffbrüchiger, und es sei nun- 
mehr Zeit geworden, auch die Klassiker vor Gericht zu laden und zwar vor 
ein aus Schiffbrüchigen gebildetes Gericht, und ihnen gewisse peremptorische 
Fragen, das „wirkliche“ Leben betreffend, vorzulegen!*. Es versteht sich, daß 
Goethe, nach Ortegas Meinung, vor einem solchen idealen Gerichtshof nicht 
bestehen würde; ja, eben in dieser Anklage faßt Ortega seine bei aller Be- 
wunderung sehr entschiedene Kritik zusammen: daß Goethe im Fortgang 
seiner Laufbahn die Grundbefindlichkeit des Lebens mehr und mehr aus dem 
Auge verloren habe, daß er sich auf dem Strom des Lebens habe treiben 
lassen, und daß er vergessen habe, daß er ein Schiffbrüchiger war!5. 

Nun braudt uns die Frage, ob Ortegas Goethe-Auffassung richtig ist, das 
heißt, sich mit der des Lesers deckt, hier nicht zu beschäftigen, so wenig wie 
es für unseren Zusammenhang wesentlich war, ob Gerard Manley Hopkins 
das Matterhorn „richtig“ gesehen hat. Wichtiger ist die symptomatische Seite 
der Sache. Was Ortega Goethe entgegenstellt, ist ein Lebensgefühl, dessen 
Kern das Wissen um die radikale Unsicherheit menschlicher Existenz ist, 
und für diese grundsätzliche existentielle Unsicherheit stellt sich ihm nun 
das Bild ein, auf das es uns ankommt: das Bild des Schiffbruchs. Immer 
wieder erscheint es im Fortgang des Goethe-Aufsatzes, von einem sicheren 
Instinkt für seine symbolische Brauchbarkeit hervorgetrieben. Denn gerade 
weil das Schiff eins der großen dichterischen Urbilder für ein Dasein ist, 


(Germanisch-Romanische Monatsschrift, 1951) auf die besondere Bedeutung der 
dichterischen Sinnbilder hingewiesen, und zwar gerade für eine historisch vor- 
gehende Methode. Die von ihm geforderte „Dichtungsgeschichte in vergleichenden 
Sinnbildreihen“ ist in der Tat eine lockende und bis jetzt noch unbewältigte 
Aufgabe; in ihr würde das Bild des Schiffbruchs zweifellos eine wesentliche Rolle 
zu spielen haben. 

ıs Pidiendo un Goethe desde dentro“, Obras Completas IV (Madrid, 1947), S. 398. 
Der Text der deutschen Übersetzung, Gesammelte Werke III (Stuttgart, 1956), 
S.271., hat: „Schreiben Sie einen Goethe für Ertrinkende“. Bei Ortega heißt es 
jedoch: „Escribanos usted un Goethe para näufragos“. Und in der Tat unterscheidet 
der Vortrag sehr sorgfältig zwischen „schiffbrüchig sein“ und „ertrinken“: „Nau- 
fragar no es ahogarse“. (S. 397). 

14 Ortega y Gasset, a. a. O., 5. 398. 

15 Ebda., S.417. 
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das die Gefahr der Tiefe, der Ferne, der elementaren Bedrohung zu be- 
meistern sucht, gerade deshalb wird ein Lebensgefühl, das alles Bewußtsein 
menschlicher Sicherungen zerschlagen will, auch das Bild vom schwimmenden, 
fahrenden, gesteuerten Schiff beiseitewerfen und es statt dessen stranden, 
scheitern, untergehen lassen. 

Daß Ortega, seiner zugespitzten und so streitbar vorgetragenen These zu- 
liebe, ein vereinfachtes Goethebild zeichnet, ist offensichtlich. Gewiß ließe 
sich im Sinne seiner Position auf ein Goethesches Gedicht wie Seefahrt hin- 
weisen: der hier so männlich fest das Steuer in der Hand hält und „scheiternd 
oder landend“ seinen Göttern vertraut, ist wahrhaftig kein Schiffbrüchiger, 
sondern einer, der um die Möglichkeit des Schiffbruchs wissend sich ihm ent- 
gegenstemmt, der seinen eigenen Kurs zu fahren und sein Schiff sicher an 
Land zu bringen entschlossen ist. Aber andrerseits darf man doch auch bei 
Goethe eine sehr auffallende Vorliebe für die Metaphorik des Scheiterns 
nicht übersehen, von Fausts frühem Vorausblick auf Schiffbruch und Scheitern 
bis zu zahlreichen in den Briefen sich findenden Wendungen, in denen 
Goethe immer wieder auf die Möglichkeit des Scheiterns hinweist oder fest- 
stellt, daß er gestrandet ist. Gerade der Faust ließe sich, sozusagen ins 
Metaphorische übersetzt, als eine Lebensreise betrachten, die von Schiffbruch 
zu Schiffbruch zuletzt zur Bejahung des Seefahrens führt. Wie so oft bei 
Goethe läßt sich auch hier seine Haltung nicht so leicht auf eine eindeutige 
Formel bringen. 

Was Ortega an Goethe stört, ist zunächst ein persönliches „Versagen“, der 
immer fortgesetzte Versuch nämlich, gegen seine Bestimmung zu handeln, 
daß heißt, eben seine Weigerung, ein „Schiffbrüchiger“ zu sein. Darüber 
hinaus aber geht es hier sicher, obwohl Ortega das nicht ausdrücklich sagt, 
um Goethes Verwurzelung im 18. Jahrhundert. Und das 18. Jahrhundert, 
und zwar gerade so wie Ortega es sieht, beruht auf dem Glauben an die 
Rationalisierbarkeit der Welt. Es beginnt für Ortega schon mit Descartes 
Discours de la methode vom Jahre 1637 und der darin ausgesprochenen 
Überzeugung, daß der Mensch, sofern er nur nach der Weise der Mathe- 
matiker logisch schließend von einem Vernunftgrund zum nächsten fort- 
schreite, zuletzt selbst das Entfernteste und Verborgenste entdecken könne. 
Es war also bestimmt kein Jahrhundert Schiffbrüchiger. Ein Blick auf die 
deutsche Lyrik des 18.Jahrhunderts und ihre Motive bestätigt diese An- 
nahme. Zwar fehlt das Bild des Schiffes in ihr keineswegs, aber statt Meer, 
Sturm und Untergang erblicken wir von Brockes bis zu Matthisson und 
Salis-Seewis friedlich auf stillen Gewässern sich schaukelnde Kähne, in denen 
man sich zur Feier des Augenblicks gesellig vereint. 

Doch nicht nur das Vorkommen oder Fehlen eines Motivs in einer be- 
stimmten Zeit hat seine Bedeutsamkeit, ebenso sehr kommt es auf das 
Potential, auf die „Ladung“ an, die ihm erteilt wird, und auf das positive 
oder negative oder möglicherweise mehrdeutige „Vorzeichen“ unter dem es 
steht. Denn natürlich kennt auch die Literatur des 18. Jahrhunderts das 
Thema des Schiffbruchs, aber sie präsentiert es in einer, wie uns scheint, 
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gerade für dieses Jahrhundert höchst bezeichnenden Abwandlung. Im Robin- 
son Crusoe, in der Insel Felsenburg, in all den zahllosen Robinsonaden liegt 
der Schiffbruch chronologisch am Anfang der Erzählung; worauf es den Ver- 
fassern ankommt, ist offensichtlich nicht der Schiffbruch selbst, sondern was 
ihm folgt: die Jahre der Bewährung auf der Insel. In allen diesen Romanen 
ist der Schiffbruch im wesentlichen eine technische und innere Voraussetzung 
des zu Erzählenden, eine Voraussetzung, die die Schilderung einer auf sich 
selbst gestellten Existenz oder einer idealen Gemeinschaft, auf jeden Fall 
aber von naturhaftem, der Gesellschaft entzogenem „inselhaftem“ Dasein 
erst möglich macht. Es hat seinen guten Sinn, daß Rousseau im Erziehungs- 
system seines Emile, das alle Bücher ausschloß, doch eine große Ausnahme 
zuließ, eben den Robinson Crusoe. Denn Rousseau fühlte sehr deutlich, daß 
dieser scheinbare Abenteurerroman ein eminent pädagogisches Buch war, das 
die großen Wahrheiten des 18. Jahrhunderts in Situation und Handlung 
symbolhaft sichtbar machte. 

Nicht weniger bezeichnend aber ist es, daß in dem Augenblick, in dem 
dieser Glaube zum ersten Mal schwer erschüttert wird, in der Romantik 
nämlich, sofort auch das Bild des Schiffbruchs eine andere Akzentuierung er- 
hält. Es rückt jetzt an das Ende. Scheitern ist jetzt nicht mehr die Gelegen- 
heit, die zum Gebrauc aller Kräfte und Fähigkeiten nötigt und sie damit 
steigert und entwickelt, sondern Scheitern heißt zugrundegehen. Der Gesang 
der Sirenen, der in die Tiefe lockt, der Felsen der Lorelei, an dem der Kahn 
des Schiffers zerschellt, Wirbel, Strudel und Schlund, die ganze tödliche 
Macht eines feindlichen Elements wird jetzt heraufbeschworen!®. 


III 
im Scheitern das Sein erfahren 


Vielleicht wird man sich weigern, im Vorkommen solcher Bilder Spiege- 
lungen eines allgemeineren Zustandes zu schen. Es liegt gewiß nahe, die 
Bildsymbolik eines Dichters wie Brentano mit ihren wirbelnden Fluten und 
scheiternden Kähnen als den Ausdruck einer ganz persönlichen, besonderen, 
vielleicht sogar abwegigen Problematik zu betrachten, und zweifellos ist sie 
das auch. Immer wieder aber müssen wir zugleich die Erfahrung machen, 
wie ein Kunstwerk, unabhängig vom biographischen Anlaß seines Entstehens, 
uns seelische Tiefen und geistige Zusammenhänge aufschließt, von denen 
sein Schöpfer selbst nichts geahnt hat. Denn wovon reden sie eigentlich, die 
Dichter, „symbolische Träumer“, wie Hofmannsthal sie genannt hat!?? Sind 
Bilder von Schiffbruch, Scheitern und Stranden magische Chiffern indivi- 
dueller Bedrohtheit oder künden sie von größerem, allgemeinem Verhäng- 
nis? Spricht der Dichter, und ganz besonders der große, der einmalige, der 
höchst persönliche Dichter auch von denen und für die, die ihn nicht zum 


16 Hierzu im einzelnen mein Aufsatz „Das Bild des Schiffbruchs in der Romantik“, 
Jahrbuch der Deutschen Schillergesellschaft Il (1958) S. 145 ff. 
17 Prosa III (Frankfurt, 1952), S. 377. 
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Sprecher berufen haben? Nicht immer ist diese Frage leicht zu entscheiden 
und nicht immer wird sie sofort entschieden. Die große, beherrschende Ge- 
staltung des Motivs vom untergehenden Schiff, die im 19. Jahrhundert ge- 
schrieben wurde, Melvilles Moby Dick, wurde vom fortschrittsgläubigen 
Optimismus der Zeitgenossen zunächst völlig zugedeckt und erzwang sich erst 
im 20. Jahrhundert ihre Geltung. Poe, der „Schiffbrüchige“, wie Barbey 
d’Aurevilly ihn genannt hat!$, war für seine Umgebung offenbar ein seelisch 
Kranker, der im Trunk verkam, mit einer bizarren Begabung für Angst- 
träume und Visionen des Untergangs. Aber dieser seltsame Abseitige steht 
für uns heute im Mittelpunkt eines weitgespannten Netzes beziehungsreicher 
Verflechtungen. Da kommen Einflüsse von der deutschen Romantik her, und 
da ist die ungeheure Nachwirkung, die Poe in Frankreich erlebt hat. Die 
wird gewöhnlich auf seine Theorie der Lyrik zurückgeführt, die den Sym- 
bolisten Waffen lieferte, aber Baudelaire, der ihn übersetzte, bekannte zu- 
gleich, er habe, als er zum ersten Mal ein Buch von Poe aufschlug, „mit Er- 
schrecken und Entzücken“ nicht nur Stoffe gefunden, die er sich erträumt 
hatte, sondern Sätze, die er sich ausgedacht und die Poe schon zwanzig 
Jahre vorher geschrieben hatte!?. 

Keineswegs soll damit behauptet werden, daß die zahllosen Bilder von 
hilflos treibenden und untergehenden Schiffen, daß die ganze Lyrik des 
„naufrage“, die sich nicht nur bei Baudelaire, Verlaine, Mallarm& und 
Rimbaud, sondern bei vielen anderen findet, samt und sonders auf Erzählun- 
gen Poes wie A Descent into the Maelstrom oder den A. Gordon Pym zu- 
rückzuführen sei; worauf es zunächst einzig ankommt, ist die Häufung des 
Motivs, ganz gleich aus welchen Anlässen sie sich ergibt. Zu dieser Häufung 
gehört auch die außerordentliche Wirkung, die ein Gedicht wie Rimbauds 
Bateau ivre in Deutschland gehabt hat. Sie ist zuletzt noch in Brechts Ballade 
vom faulenden Schiff zu spüren. Aber nicht nur das scheiternde, auch das 
„verzauberte“ Schiff hat in diesem Zusammenhang seinen Platz, das Schiff 
das nicht scheitern kann, das keinen Hafen findet, das unter einem Fluch 
steht, also Coleridges Ancient Mariner, das Gespensterschiff bei Hauff, bei 
Heine und vor allem natürlich in seiner großartigsten Gestaltung, in Richard 
Wagners Fliegendem Holländer. Auch das Schiff, das stillsteht, wie es bei- 
spielsweise in C. F. Meyers Eingelegten Rudern erscheint, Ausdruck seelischer 
Lähmung, der Ziel- und Richtungslosigkeit, des „ennui“, ist Teil dieses 
Komplexes, ebenso das Schiff, das „leer“ von vergeblicher Reise zurückkehrt: 
Baudelaires Le Voyage etwa. Eine seltsame und beklemmende Variante des 
Motivs sind schließlich die Dichtungen vom ertrunkenen Mädchen, die sich 
im Anschluß an Rimbauds Ophelie gebildet haben?°. Es ist durchaus nicht 


ı* „Poe, ce Robinson de la po&sie, perdu, naufrag&, dans ce vaste desert d’hommes“, 
Joseph Bollery, „Marginalia inedits de Baudelaire“, Revue des sciences humaines, 
janvier-mars 1954, p. 54. 

1 ee Junker, „Baudelaire und Wagner“, Deutsch-französische Rundschau V 

1932), S. 778. 

® Vgl. meinen Aufsatz „Das ertrunkene Mädchen: Rimbauds Ophelie und die 

deutsche Literatur“, Germanisch-Romanische Monatsschrifl, Neue Folge, IV (1954). 
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nötig, daß die Analogie von im Wasser treibender Leiche und Schiff jeweils 
ausdrücklich festgestellt wird, wie es etwa in Georg Heyms Die Tote im 
Wasser geschieht?!, auch ohne direkten Hinweis ist deutlich, daß, was so 
regungslos im Wasser treibt, eine Art Fahrzeug ist, aber ein totes, das kein 
Wille mehr lenkt. Starre, Passivität, Richtung nach abwärts und physischer 
Verfall vereinigen sich zu einer grausig eindringlichen Endform des Motivs. 

Zahllose einzelne Metaphern von Kleist bis zu Kafka und den Jüngsten, 
bisher nur ungenügend durchforscht, vermehren das gewaltige Material; 
gerade sie sind oft besonders aufschlußreich. Ein Vergleich von drei Worten, 
wie er aus Hopkins’ seltsamer Ansicht des Matterhorns hervorspringt, kann 
dabei erhellender sein als manche dickbändige Beschreibung eines tatsäch- 
lichen Schiffsuntergangs. Wichtig ist allein die Häufung; aus der Wieder- 
holung der Phänome schließen wir mit Recht auf ihre Bedeutsamkeit. So 
verfahren wir schon dem Einzelnen gegenüber. Die Handlungen, die ein 
Mensch im Laufe seines Lebens immer wieder begeht, halten wir fraglos 
für besonders bedeutsam; sie vermitteln uns die Erkenntnis seines Wesens. 
Nicht anders verhalten wir uns dem Dichter gegenüber: aus der Wieder- 
holung von Worten, Bildern, syntaktischen Formen, von Gegenständen, 
Motiven, Situationen, Figuren, Stimmungen, Konflikten oder Ideen erschlie- 
ßen wir das Strukturgesetz seines Werkes??. Oft finden wir dann Elemente, 
die uns an einem Dichter aufgefallen sind, in anderen wieder und wir be- 
obachten eine Gemeinsamkeit von Motiven, die schwerlich vom Zufall her- 
beigeführt sein kann. Das Thema des Kindsmordes im Sturm und Drang, 
das Motiv des Bergbaus in der Romantik, der Konflikt von Vater und Sohn 
im Expressionismus sind bekannte Phänomene solcher Art, um deren Deu- 
tung man sich mit Erfolg bemüht hat. Zu ihnen gehört auch das Bild des 
Schiffbruchs, das in bestimmten Epochen, im Barock, in der Romantik, im 
französischen Symbolismus, im Expressionismus mit besonderer Konzen- 
tration erscheint. Die Frage ist: was treibt diese Bilder hervor, was bedeuten 
sie? Ernst Jünger, der nach dem Zeugnis seiner Tagebücher mit geradezu 
unheimlicher Fasziniertheit die Berichte von Schiffbrüchen sammelt und 
studiert, hat eine Antwort gegeben. „Das Lehrreiche an diesen Schiff- 
brüchen“ heißt es in Strahlungen, ist, „daß sie Weltuntergänge im kleinen 
sind2®.“ Man muß vielleicht nicht gleich an Weltuntergänge denken; der 
Zusammenbruch von Staaten, der Untergang politischer oder geistiger 


S.108 ff. Ilse Meidinger-Geise hat die dort gegebenen Beispiele um eine Anzahl 
Belege aus der jüngsten deutschen Lyrik vermehrt. (Welterlebnis in deutscher 
Gegenwartsdichtung I, Nürnberg o. ]J., S. 293 ff.). 

21 Gesammelte Gedichte (Zürich, 1947), S. 42. 

22 Diese Methode hat schon Baudelaire in einem Aufsatz über Th&odore de Banville 
angewandt: „... si je trouve dans ses @uvres un mot qui, par sa frequente repeti- 
tion, semble d@noncer un penchant naturel et un dessein determine, j'aurai le droit 
de conclure que ce mot peut servir a caract£riser, mieux que tout autre, la nature 
de son talent...“ (CEuvres, Bibliotheque de la Pleiade, Paris 1954, p. 1111.). Es 
versteht sich, daß man sich dabei nicht auf Wörter zu beschränken braucht. 

23 2. Aufl. (Tübingen, 1949), S. 339. 
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Systeme mag einen Bezug herstellen, der näher liegt?*. Auf das Schiff als 
„Urbild einer sehr besonderen und strengen Regierungsform“ hat schon 
Herder hingewiesen?; das „Schiff des Staates“ ist überdies ein uralter Topos, 
der bis in die Antike zurückgeht*®. 

Fine besondere Affinität zwischen einer bestimmten Erfahrung, einem 
Erlebnis, und einem dichterischen Bild, soweit es nicht nur dekorativ einge- 
setzt ist, muß ja immer bestehen, und niemand wird überrascht sein, daß 
eine Zeit, die so überreich an Katastrophen ist wie die unsere, immer wieder 
nach dem Bild des Schiffbruchs greift und sich in ihm wiederfindet. Doch ist 
hier nicht nur an Katastrophen zu denken, die von außen an den Menschen 
herantreten, die durch Zufälle, Fehler, äußere Gewalt herbeigeführt werden; 
es gibt eine Lehre, die das Wesen des Lebens überhaupt in der Katastrophe 
sieht. Diese Lehre ist der Existentialismus. Es ist hier von keiner Schul- 
meinung die Rede, sondern von der geistigen Situation, die da entstand, wo 
weder die Heilslehren des Christentums noch die Weltdeutung der Auf- 
klärung mehr Glauben fanden. Auf das Wort „Existentialismus* kommt 
es dabei nicht an. In diesem Sinne würden wir Ortega y Gasset als Existenti- 
alisten bezeichnen, ganz gleich wie er sich selbst in bestimmten Fällen von 
existentialistischen Lehrmeinungen abgegrenzt hat. Und daß zwischen der 
Ausgangsposition des Existentialismus und dem Bild des Schiffbruchs eine 
tiefe innere Beziehung besteht, glauben wir allerdings. Das Wesen des 
Menschen, der ohne Gewißheit, ausgesetzt, gefährdet, in Katastrophen 
lebend, auf den Tod vorausblickend, der „schwimmend“ sein Leben „macht“, 
— läßt es sich besser erfassen als im Bild des „Schiffbrüchigen“, wie Ortegas 
Goethe-Aufsatz es umreißt? Höchst bezeichnend ist es nun aber weiter, daß 
Ortegas „metaphorische“ Position eine entscheidende Verstärkung erfährt 
von einem Denker, dessen führende Stellung im Existentialismus unbestrit- 
ten ist, von Karl Jaspers nämlich. Denn Jaspers’ ganze Philosophie läuft 
auf den Begriff des Scheiterns zu; in seiner Durchleuchtung gipfelt der 
Schlußband seines Hauptwerkes. Für Jaspers scheitert der Mensch unter allen 
Umständen und notwendig in der Welt: „Das Scheitern ist das Letzte; so 
erweist es die unerbittlich wirklichkeitsnahe Weltorientierung?”.“ Doch ist 
Scheitern nicht einfach Vernichtung; es zeichnet den Menschen aus, daß er 
wissend scheitern, daß er sich zu seinem Scheitern verhalten kann. Das Tier 


24 Ganz in diesem Sinne bezeichnet Jünger Nietzsches Willen zur Macht als „Notizen 
auf der Fahrt durch Meere, in denen der Sog des Malstroms fühlbar wird“, (Strah- 
lungen, S.9) und dasselbe Bild wieder aufnehmend erklärt er in einem Brief 
vom 9. Januar 1957: „Der Malstrom erschien und erscheint mir noch als eine be- 
sonders gelungene Diagnose und Prognose unserer Zeit. Ihre Tendenz ist auf die 
knappste Formel gebracht.“ Zitiert in H.F. Peters, „Ernst Jünger’s Concern with 
Edgar Allan Poe“, Comparative Literature X (1958), p. 145. 

25 Sämtliche Werke, hrsg. v. Bernhard Suphan, IV (Berlin, 1878) S. 354f. 

®* Vgl. a. W. H. Auden, The Enchafed Flood, (London, n.d.) p.19: „Though the 
metaphor of the ship of state or society appears carly, it is only employed when 
society is in peril.“ 

>" Karl Jaspers, Philosophie III (3. Aufl., Berlin, Göttingen, Heidelberg, 1956), S.202. 
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kann nicht scheitern. Für den Menschen aber — und auch darin liegt seine 
Freiheit — gibt es vielfachen Sinn von Scheitern, gibt es echtes und falsches 
Scheitern. Denn „aus dem Bewußtsein des Scheiterns folgt nicht notwendig 
die Passivität des Nichtigen, sondern die Möglichkeit eigentlicher Aktivität: 
Was untergeht, muß gewesen sein ... Ich will Bestand, um das erfüllte 
Scheitern zu erfahren, in dem mir erst das Sein aufgeht2#.“ 

Von dieser Jasperschen Position ausgehend, die hier nur ungenügend an- 
gedeutet ist, scheinen sich nun im wesentlichen vier Perspektiven zu bieten, 
unter denen sich das dichterische Bild des Schiffbruchs begreifen und ein- 
ordnen läßt. Es gibt erstens ein christliches Scheitern, denn auch der Christ 
muß untergehen, muß diesem Leben absterben, um seine Rettung zu finden. 
Von der metaphorischen und allegorischen Fruchtbarkeit dieser Situation 
bietet die Lyrik des Barock eine überreiche Fülle von Beispielen. Es gibt 
zweitens die Leugnung des Scheiterns, das heißt, die Leugnung seiner Not- 
wendigkeit, das Absehen von ihm, allenfalls seine Zurückführung auf den 
Zufall. Das Zurückweichen von Sturm, Meer und Untergang zugunsten einer 
friedlichen und genügsamen seelischen „Binnenschiffahrt“ auf Fluß und See, 
die in der Dichtung des 18. Jahrhunderts so vielfach zu beobachten ist, illu- 
striert diesen Sachverhalt aufs eindrucksvollste. Es gibt drittens das nihili- 
stische Scheitern, den Willen zum Ende, die Lust an der Vernichtung, den 
ersehnten Untergang: „O que ma quille Eclate! O que j’aille ä la mer?!“ 
Und es gibt viertens das existentielle Scheitern, Scheitern als „Chiffre der 
Transzendenz°'*, wie Jaspers sagt, als Chiffre, die nicht schon der passiven 
Kontemplation wahrnehmbar wird, sondern nur der „Existenz, die als Dasein 
untergehend sie aus Freiheit hervorbringt3!.“ 

Ernst Hemingways The Old Man and the Sea läßt sich vielleicht im Lichte 
dieses existentiellen Scheiterns betrachten. Denn zwar nicht im allerwört- 
lichsten, aber doch im eigentlichen Sinn scheitert der alte Santiago gewiß. 
Wohl bringt er sein Boot nach Hause, aber Zweck und Triumph der Fahrt ist 
ihm entrissen: den riesigen Schwertfisch, den er am Boote festgemacht hat, 
zerfetzen ihm die Haie; nichts als das blanke Skelett bringt er zurück. Es ist 
das Wunder von Hemingways Erzählung, daß hinter der Hinfälligkeit des 
Alters oder vielmehr durch sie, durch Fehlschlag, Niederlage und Vergeb- 
lichkeit unzerstörbar die Würde und Größe des Menschen offenbar wird. 
Was Hemingway hier gelingt, ist genau das, was Gottfried Benn, ein Wort 
Joseph Conrads sich zu eigen machend, als Aufgabe des Dichters bezeichnet 
hat: „Dichten heißt, im Scheitern das Sein erfahren®2.“ 


28 Ebda., S.225. 

2% Arthur Rimbaud, (Euvres completes, Biblioth&que de la Pleiade, (Paris, 1946), 
p. 103. 

30 Jaspers, a.a. O.S.219. 

s1 Ebda., S.223. ch 

32 Gottfried Benn und Reinhold Schneider, Soll die Dichtung das Leben bessern? 
(Wiesbaden, 1956), S. 15. 
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GEORG TRAKLS VERHÄALTNIS ZU RIMBAUD 


In memoriam Karl Klammer, f 3. 3. 1959 


Ich frug nach modernen Dichtern, lesenswerten. Er nannte Verlaine und 
noch einen Jungen — Rimbaud! —, der nur wenig geschrieben. (Fried- 
rich Plahl, in: Erinnerung an Georg Trakl). 


Obwohl Adolf Meschendörfer! bereits im Jahre 1925 die Beziehungen 
Trakls zu Rimbaud in ihren Grundzügen aufdeckte, ist dieses Problem bisher 
immer noch nicht befriedigend gelöst worden. Alle einschlägigen Unter- 
suchungen blieben — soweit sie nicht ohnehin fertige Urteile übernahmen — 
entweder unvollständig oder gelangten zu Deutungen, die nicht überzeugen. 
Vielfach wurden die entscheidenden Fragen überhaupt nicht gestellt. 

Was waren Meschendörfers Ergebnisse gewesen? „Man hat“, schreibt er 
im Vollgefühl des Entdeckers, „auf Klopstock, Hölderlin, Novalis, Kerner 
als Vorläufer Trakls hingewiesen. Ich füge hinzu den Namen: Artur [sic!] 
Rimbaud. Kein Dichter hat Trakl so tief beeinflußt wie dieser Bahnbrecher 
der modernen französischen Lyrik. 1907 ist im Inselverlag eine schöne Aus- 
gabe von Rimbauds Leben und Dichtungen erschienen, und mit Staunen 
bemerkt man, daß Trakl ... hier die mannigfachsten Anregungen erhalten 
hat2.“ Der Übersetzer, dessen Namen Meschendörfer verschweigt, war K.L. 
Ammer. Hinter diesem Pseudonym, das manchmal auch ausgeschrieben als 
Karl Lot(h)ar Ammer oder aber alsK. Lammer erscheint, verbirgt sich der k.u. 
k. Dragonerleutnant Karl Klammer, der vor allem in den Jahren bis zum 
Ausbruch des Weltkrieges eine außerordentlich bedeutsame Rolle für die 
Vermittlung der modernen französischsprachigen Literatur, namentlich der 
Lyrik, gespielt hat. Er übersetzte u. a. Maeterlinck (1906)*, den damals wie- 
der neu beachteten Villon (1907), Maupassants „Mont Oriol“ (1923) sowie 
Einzelnes von Mallarme (1907, Verlaine (1907 u.ö.) und Claudel (1908). 
Außer Rimbaud hat Trakl auf jeden Fall auch Villon® und Maeterlinck® in 
der Klammerschen Übersetzung gelesen. 


! Trakl und Rimbaud, in: Klingsor II (1925), 93 ff. 

® a.a.0.93; der Titel lautet vollständig: Arthur Rimbaud. Leben und Dichtung, 
übertragen von K. L. Ammer, eingeleitet von Stefan Zweig, Leipzig 1907. 

® Vgl. dazu meinen Aufsatz über „Werk und Wirkung des Übersetzers Karl Klam- 
mer“, der demnächst in der Zeitschrift „Neophilologus“ erscheinen wird. 

* Zusammen mit Friedrich von Oppeln-Bronikowski. 

5 Nach Erwin Mahrholdt (Der Mensch und Dichter Georg Trakl, in: Erinnerung 
an Georg Trakl, Innsbruck 1926, 50) pflegte Trakl gern folgende Zeilen aus Villon 
zu zitieren: „Man schlage ihnen ihre Fressen / mit schweren Eisenhammern ein, / 
im übrigen will ich vergessen / und bitte sie, mir zu verzeihn.“ Es handelt sich 
dabei um das Geleit der „Ballade, in der Villon jedermann Abbitte leistet“ in der 
Klammerschen Fassung (vgl. Frangois Villon. Des Meisters Werke, ins Deutsche 
übertragen von K.L. Ammer, Leipzig 1907, 110). 
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Meschendörfer hat also nicht nur die Beeinflussung Trakls durch Rimbaud 
erkannt, sondern zugleich auch den Vermittler aufgewiesen, von dem dieser 
Einfluß unmittelbar ausgegangen ist. Freilich beschränkt sich der kurze, nur 
vier Seiten umfassende Aufsatz auf eine bloße Zusammenstellung von Ent- 
sprechungen bei Klammer und Trakl’; eine Deutung erfolgt nur ansatz- 
weise. Sie besteht in einer einseitigen Abwertung. „...in der künstlerischen 
Gestaltung des übernommenen Gutes“, heißt es, „hat der deutsche Dichter 
den Franzosen unendlich übertroffen. Trakl schuf sich einen strengen per- 
sönlichen Stil, Rimbaud blieb in chaotischen Krämpfen stecken. Wie ein ver- 
lotterter herkulischer Schmiedegesell so steht der Franzose neben dem deut- 
schen trübsinnigen Meister erlauchtester Goldschmiedekunst®.“ Daß mit sol- 
chen oberflächlich verallgemeinernden Urteilen das Problem nicht zu erhellen 
ist, liegt auf der Hand. Meschendörfers Leistung erschöpft sich demnach 
darin, auf die Beziehungen Trakls zu Rimbaud aufmerksam gemacht zu 
haben. Aber wenn er auch deren eigentliche Bedeutung nicht einmal ahnte, 
so hat er doch klar erkannt und wiederholt ausgesprochen?, daß Trakl starke 
und bestimmende Einflüsse vom dichterischen Werk Rimbauds empfangen 
hat. Sie gilt es nun zunächst, da sie auch heute noch oft genug unterschätzt 
werden, möglichst vollständig im einzelnen zu belegen. 


Es gibt bei Trakl eine ganze Reihe von Versen, die so weitgehend mit der Klam- 
merschen Übersetzung übereinstimmen, daß man schon allein mit ihnen einen lücken- 
losen Beweis führen könnte. Mitunter entsprechen die beiden Texte einander fast 
Wort für Wort. Man vergleiche: Unendliche Liebe gibt das Geleite. (II, 120)... un- 
endliche Liebe gibt mir das Geleit (132)!1% Die Schläfen wollen frei im Winde badent!. 
Die freie Stirn laß ich im Winde baden. (132) Aus Apfelzweigen fällt ein Weiheklang. 
(I, 28) Ein Weiheklang fällt von den goldnen Sternen nieder. (138) Ihr Lachen blieb 
an kleinen Blättern hangen. (II, 127)... noch an jedem Blatt sein Lachen schäumt ... 
(140) Da er steinern sich vor rasende Rappen warf... (I, 103) Ich werfe mich vor die 
Füße der Pferde! (191) Am Abend sinkt das weiße Wasser in Graburnen. (I, 84) Am 


6 Laut freundlicher Mitteilung von Herrn Dr. Ignaz Zangerle, Innsbruck, dem Mit- 
herausgeber der in Vorbereitung befindlichen kritischen Gesamtausgabe von Trakls 
Werken. 

7 Immerhin war Meschendörfers Liste bisher die vollständigste, die man benutzen 
konnte. Ebenfalls den Einfluß der französischen Lyrik auf Trakls Dichtung unter- 
sucht Felix Brunner, Der Lebenslauf und die Werke Georg Trakls, Diss. (Masch.) 
Wien 1932. Diese Arbeit ist jedoch, soweit mir festzustellen möglich war, nicht 
mehr zugänglich. 

8 Meschendörfer a.a.O. 96. 

® Außer in dem erwähnten Aufsatz auch in seinem Roman „Der Büffelbrunnen* 
(München 1935, 33). 

10 Zitiert wird nach der dreibändigen sogenannten Gesamtausgabe von Wolfgang 
Schneditz im Verlag Otto Müller, Salzburg (röm. Ziff. = Bd., arab. Ziff. = Seite): 
Die Dichtungen (I) in der 8. Aufl.; Aus goldenem Kelch (II) in der 2. Aufl.; Nach- 
laß und Biographie (III). Die Entsprechungen bei Klammer und gegebenenfalls 
Rimbaud erscheinen bei den Nachweisen kursiv. 

11 Aus der unveröffentlichten Erstfassung des Gedichts „Seele des Lebens“ (I, 29), wie 
Mahrholdt (a. a. 0.61) mitteilt. Vgl. dazu auch aus der Erstfassung des Gedichts 
„Abendland“ (Der Brenner Jg. 4 Bd. 8 [1914], 641): „Aber es folgt der Heimat- 
lose / Mit offener Stirne dem Wind ...“ 


19 GRM 40/3 
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Abend begann / das Wasser des Hains im Sand zu versinken. (202) Komm Liebe 
nun zum müden Arbeitsmann! (I, 26) Komm, Venus, zum Arbeitsmanne ..: (203) ... 
die Blumen des Sommers, die schön im Winde läuten. (I, 174)? Am Waldrand läuten 
die Traumblumen ... (220) Die Schwestern ..., / Zurückgekehrt von traurigen Pilger- 
schaften. (I, 86) ... große Schwestern mit Blicken voll Pilgerschaften ... (220) Rasend 
an die Mauer von Stein klopft der kahle Baum. (I, 128) Ans Fenster schlagen Äste 
föhnentlaubt. (I, 80) Zweige und Regen klopfen an die Fensterkreuze der Bibliothek. 
(222) Mit geringfügiger Veränderung: Das Tor blieb heut verschlossen. Den Schlüssel 
hat der Küster. (1,33) Der Pfarrer wird wahrscheinlich den Schlüssel der Kapelle ge- 
nommen haben. (221) In den folgenden Beispielen schaltet Trakl frei mit dem Wort- 
material des Zitates: Dem einsam Sinnenden löst weißer Mohn die Glieder, / Daß 
er Gerechtes schaut und Gottes tiefe Freude. (II, 135) Doch die Seele erfreut gerechtes 
Anschaun. (I, 84)!? Bei Klammer lesen wir: ... das Anschauen der Gerechtigkeit ist 
die Freude Gottes allein. (215) Vielleicht darf man sogar jenes Wort aus dem Brief 
an Ludwig von Ficker vom 27.10. 1914 hier einfügen: Ich fühle mich fast schon jen- 
seits der Welt. (III, 57) Ich bin nicht mehr auf der Welt. (193) 

Vielfach finden wir Entsprechungen formelhafter Ausdrücke, die bei Trakl nicht 
selten zu wuchern beginnen und so geradezu Leitformeln seines Werkes ergeben. 
Hierher gehört vor allem sanfter Wahnsinn (138)"5, eine Wendung, die sich bei Trakl 
sowohl wörtlich als auch in den verschiedensten Variationen findet: Ein sanfter 
Wahnsinn (II, 142); bewegt von ... / Sanftem Wahnsinn (I, 143); Auch zeigt sich 
sanftem Wahnsinn oft das Goldne, Wahre (I, 33); in sanfter Umnachtung (I, 88); des 
Wahnsinns sanfte Flügel (I, 54); das sanfte Saitenspiel seines Wahnsinns (I, 85); 
Sanftes Gehaben des Wahnsinns; Wahnsinn öffnet den sanften Mund®#®; ein dunkler 
Wahnsinn (I, 105); Tönend von Wohllaut und weichem Wahnsinn (I, 55). Andere 
solche Wendungen sind: O, das gräßliche Lachen des Golds. (I, 131) Gräßliches 
Lachen ...1 ... er lachte gräßlich, lange. (200) Akkorde ziehn ... (II, 139) Moll- 
akkorde ziehn dahin ... (231)!" Es sind kleine Mädchen ... (I, 61) Kleine fremde 
Mädchen ... (221) Ein trunknes Sciff ... (II, 140) Das trunkene Schiff. (174) Der Sohn 
des Pan... (I, 84; 61)1% Reizender Sohn des Pan! (219) Reinheit! Reinheit! (I, 146) 
Reinheit! (I, 182)? Ruh und Reinheit!!%* Ruh! Reinheit!!®?” O Reinheit, Reinheit! 
(211) Die Verbindung von Stern oder Gestirn mit dem Possessivpronomen (nach dem 


12 Zu diesem Satz bemerkt Albrecht Weber (Georg Trakl. Gedichte, ausgewählt und 
interpretiert von Albrecht Weber, München 1957, 89): „Synästhetisch wird das 
Leuchten der Farben als ein Läuten im Wind bezeichnet.“ Webers Erklärung ist 
jedoch nicht nur deshalb abzulehnen, weil sie den Einfluß Rimbauds übersieht. Das 
Läuten der Blumen hinge ja offenbar viel eher mit einer Bewegungsvorstellung 
zusammen. 

1% Einen letzten Anklang zeigt der Versanfang „Gerechter erfreut ihn“ ... “* (I, 159). 

14 Vgl. auch: /ch bin wirklich von jenseits des Grabes ... (225). 

15 Gerade an dieser Formel aber übt Martin Heidegger (Georg Trakl. Eine Erörte- 
rung seines Gedichtes, in: Merkur 7 [1953], 237 £.) seine etymologischen Deutungs- 
künste, deren Fragwürdigkeit Walter Muschg (Die Zerstörung der deutschen Lite- 
ratur, 3. erw. Aufl. Bern 1958, 222) unbarmherzig bloßlegt. 

15% Georg Trakl, Nachgelassene Gedichte, in: Merkur 12 (1958), 1102; 1105. 

1 Der Brenner Jg. 4, Bd. 7 (1913/14), 432. 

1" Friedhelm Pamp (Der Einfluß Rimbauds auf Georg Trakl, in: Revue de Littera- 
ture compar€e XXXII [1958], 400) stellt auch den Vers hierher: „Durchs Graue 
gleiten Klänge wunderbar ...“ (I, 25). 

18 Nicht einfach nur „Pan“, wie Eduard Lachmann (Kreuz und Abend. Eine Inter- 
pretation Georg Trakls, Salzburg 1954, 79) fälschlich schreibt. 

1° Vgl. auch „Das Sternenantlitz der Reinheit“ (I, 160). 

19° Nachgelassene Gedichte a. a. O. 1101. 

2.0.1102. n 
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Muster ihr Stern [168]) taucht immer wieder auf (z.B. I, 103; 112; 118; 123; 138; 148). 
Die Formel vom himmlischen Bräutigam (195), die Klammer zweimal gebraucht, kehrt 
auch bei Trakl wieder: Ihr Schoß harrt des himmlischen Bräutigams. (I, 67)2° Meist 
nur je einmal treten auf: die weiße Gestalt eines Engels (I, 157) die weißen Gewande 
der Engel (217); die verpesteten Seufzer (I, 77) die verpesteten Seufzer (215); ein 
weißes Tier (I, 54) von weißen Tieren (222); grüne Löcher (I, 23) grünes Loch 
(154); Stern und Engel (I, 188) Stern und Engel (179); die traurigen Träume (I, 
128) die traurigsten Träume (207); silberne Wasser (I, 110), aus silbernen Wassern 
(1, 107)2! der silbernen Wasser des Baches (18). 

Mitunter übernimmt Trakl ganz auffällige syntaktische Eigentümlichkeiten: Wie 
traurig dieser Abend. (I, 67)®% O wie traurig, diese Stunden! (221). O das Wohnen 
in der beseelten Bläue der Nacht. (I, 174)® O die andere Welt, das selige Wohnen im 
Himmel, und die Schatten! (231) Beim Erwachen erloschen zu ihren Häuptern die 
Sterne. (I, 158) Beim Erwachen klangen die Glocken im Dorf. (I, 149) Beim Erwachen 
war es Mittag. (218) Seele sang den Tod ... (I, 133) O, die Seele, die leise das Lied 
des vergilbten Rohrs sang ... (I, 155) Seele, ... / singe das Lob des / flammenden 
Tags ... (206) Es steigt und sinkt des Rohres Regung. (I, 24) Erinnerung ..., / Die 
mit den warmen Winden steigt und sinkt. (I, 59) Träumend steigen und sinken im 
Dunkel / Verwesende Menschen ... (I, 172) Im steigenden fallenden Windgesang. 
(U, 120) Ein Sehnen, ... / das, wie die Hände, langsam steigt und sinkt. (178) 
Formelhaft erscheinen sodann Verbindungen mit „ferne“, deren Herkunft sich wieder- 
um durch die einander entsprechenden Vorstellungen deutlich verrät: Ferne den 
Hütten von Laub, schlafenden Hirten ... (I, 111) Ferne dem Getümmel der Zeit... 
(I, 112) Ferne preisenden Hirten. (I, 140)... ferne finsteren Dörfern. (I, 67)... ferne 
den Abendweilern, heimkehrenden Herden ... (I, 193) Fern allen Dörflern, fern allen 
Herden ... (202) ... fern meiner lieben / Hütte ... (ibid.) Ähnliche Übernahmen 
gelten auch für die Wortbildung: Endakkorde eines Quartetts. (I, 62) ... im End- 
akkord von Flöten. (I, 30) Endakkorde von Kammerkonzerten ... (231) 

Außerordentlich zahlreich sind die Übereinstimmungen in der Bildsprache und 
Motivik. An ihnen lassen sich Umfang und Intensität der Beeinflussung am ehesten 
ermessen. Oft genügt die ungewöhnliche Verwendung eines einzelnenWortes, um bei 
Trakl eine ganze Reihe von neuen Bildern anzuregen. Das ist etwa der Fall bei dem 
Vers Die Quelle weint in der Ferne, ganz verzückt — (137) aus Rimbauds Ophelia- 
Gedicht. Wir finden: Das sanfte Korn schwillt leise und verzüct ... (I, 25)... Dor- 
nen, schwarz und starrverzückt. (I, 117) Durchsonnter Lärm dröhnt ferne und ver- 
zückt. (II, 138) Der Purpur seiner verzücten Tage ... (I, 77) Hell verzückte Amseln 
schlagen. (II, 125) Wirr verzückt der tolle Reihn / An den gelblichen Tapeten. (I, 18) 
Goldne Falter sich verzücken ... (II, 122) ... die braune Stille ..., / In der ein 
Acker sich verzückt ... (I, 37) dunkler Verzückung voll (I, 144); die Stunden wilder 
Verzückung (I, 155). Die Klammersche Formel erscheint also sowohl als Adverb wie 
auch als Adjektiv, Verb und Substantiv. Ähnlich verhält es sich mit dem Verspaar 
Ruft nachts des Knaben Stirn die lange Kette / verworrner Träume fieberglühend 
an ... (178), dessen entscheidende Worte immer neu abgewandelt werden: traum- 
verworren (II, 137); aus Träumen wirr (I, 31); die Knaben träumen wirr (I, 71); 
traumhaft und verwirrt (I, 82). Auch die Verbindung der Glieder des menschlichen 


20 Vgl. noch: „... die weiße Gestalt des Kindes, blutend nach dem Mantel seines 
Bräutigams“ (I, 159). 

21 Auch ein Bach glänzt „silbern“ (I, 24). 

22 An anderer Stelle ergänzt er das Verbum und hebt so die Ellipse auf: „O wie 
traurig ist dieses Wiedersehn“ (I, 87). ? 

23 Vgl. et „sein Wohnen im Schatten des Baums“ (I, 113). Abermals fällt auf, 
wie stark Trakl an den Vorstellungen des Klammerschen Satzes haftet. 

24 Den zweiten Teil der Formulierung greift Trakl auf in dem Vers: „Kammerkon- 


zerte, die auf verfallenen Treppen verklingen“ (II, 154). 
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Körpers (Nägel, Finger, Hände, Arme, Füße, Sohlen, Leib) mit dem Epitheton 
„silbern“, die uns bei Trakl immer wieder begegnet, hat ihre Entsprechung im Werk 
Rimbauds: nämlich in den Silbernägeln (178) der Läusesucherinnen. Weiter wäre zu 
nennen: gewaffnet mit glühender Geduld (215). Offenbar unter dem Eindruck dieser 
auffälligen Verknüpfung gelangt Trakl zu Prägungen, die zumeist ein Gefühl durch 
das Beiwort „glühend“ intensivieren. Man vergleiche: glühende Schwermut (I, 180; 
III, 14); glühendes Gefühl (I, 118); glühende Schmac (I, 106); Glühendes sinnend 
(I, 158); glühender Anblick (I, 161). Zu einer echten Leitformel für die Traklschen 
Dichtungen wird die Verbindung von bestimmten Begriffen mit dem vorangestellten 
Genitiv „Gottes“. Klammers Gottes Wind (202) bildet den Ausgangspunkt. Zunächst 
stoßen wir auf die wörtliche Entsprechung: Gottes Wind (I, 160); dann folgen, im 
Rahmen dieser Vorstellung, Erweiterungen: Gottes einsamer Wind (I, 97); Gotts 
Odem (I, 30); Gottes eisiger Odem (I, 130); Gottes blauer Odem (I, 20); den Zu- 
sammenhang macht der Satz klar: Der Wind ... / Ist Gottes Odem ... (II, 150). Die 
letzte Erweiterung erfaßt alle Dinge der Schöpfung: Gottes Farben (I, 54); Gottes 
Himmel (I, 66); Gottes sanftes Geschöpf (I, 159); Gottes Kreaturen (I, 28). Daneben 
stehen natürlich Verbindungen mehr konventioneller Art: Gottes Schweigen (I, 67); 
Gottes Zorn (I, 131; 156); von Gottes Händen (I, 174); mit Gottes Schauern (I, 156). 

Charakteristische Einzelbilder, die aus Klammers Verdeutschung stammen, sind 
etwa: Verhallend eines Gongs braungoldne Klänge ...?® ... beim goldhellen Klang 
der Uhrglocke ... (128) Goldammern wiegt ein Busch in seinem Schoß. (I, 27) ... die 
singenden Vögel, im stillen Baume wiegend ... (133)... wie schöne Vögel, die in den 
Zweigen wiegen ... (129) Braune Perlen rinnen durch die erstorbenen Finger. (I, 78) 

. wie Rosenkranzperlen durch die Finger gehn. (129) Auf das folgende Beispiel 
macht Pamp?” aufmerksam: Gotts Odem / Weckt sacht ein Saitenspiel im Brodem. 
(1,30)... daß die Welt in unermeßnem Kuß / gleich einer Laute erzittern muß. (136) 
Mauern voll Aussatz (I, 85) Wände, / die wuchernde Flechten wie Aussatz bedecken 
... (158) Ein finsterer Korsar / Im salzigen Meer der Trübsal. (I, 178) Am schwarzen 
Himmel, ein Pirat, kommt schwarz die Nacht. (166) O, die purpurne Süße der Sterne. 
(I, 183) Am Himmel knisterte süß der Sterne Schein. (157)®® Mädchen, die wie Gift 
den Leib des Herrn umschlingen. (I, 71) Bei Klammer spricht ein Mädchen: ... mein 
Blut, es gärt / von Jesu faulem Kuß, der es wie Gift durchdrang. (170) Strahl 
aus blauen Augen. (II, 134) O deiner Augen blauer Strahl! (179) Meinem Rap- 
pen brach ich im nächtigen Wald das Genick ... (I, 191) Meinem Rappen brach 
ich im Wald das Genick ... (II, 106) Unter kahlen Eichbäumen erwürgte er mit eisi- 
gen Hände eine wilde Katze. (I, 157) Es war ihm ein Vergnügen, die Luxustiere zu er- 
würgen. (230) Auf jede Freude tat ich den tauben Sprung des wilden Tiers, um sie zu 
erwürgen. (182) Mit silbernen Sohlen stieg ich die dornigen Stufen hinab ... (I, 194) 
... daß er ruhe von dorniger Wanderschaft. (I, 174)... da jegliches ... dornige Pfade 
geht. (I, 159) Jesus geht auf purburnen Dornen ... (193) Die Liebenden blühn ihren 
Sternen zu ... (I, 26) ... die Verliebten, / deren Seele zu Kronen erblüht. (203) [wenn] 
das Fleisch des Heiligen auf glühendem Rost hinschmilzt. (I, 87)® ... o daß idı 


®® Nur das Bild von „Gottes Geiern“ (I, 149) steht isoliert. 

26 Erstfassung von „Traum des Bösen“, zit. nach Lachmann a.a. 0.133. 

27 Pamp a.a. 0. 400. 

»® Vgl..... une mauvaise etoile qui se fond / avec de doux frissons ... (Roman). 
Unverständlich ist, wie Pamp (a.a.0.401), der allerdings vom französischen 
Original ausgeht, zu der folgenden Parallele kommt: Die Sterne tanzten irr auf 
blauem Grunde ... (II, 38) [Vgl.: Mes etoiles au ciel avaient un doux frou- frou. 
(Ma boheme)]. Walther Küchler (Arthur Rimbaud. Sämtliche Dichtungen, mit 
deutscher Übertragung, 2. Aufl. Heidelberg 1955, 71) übersetzt: „Meine Sterne 
raschelten weich im Himmelsschoß.“ 


® Vgl.: „O ihr... glühenden Martern des Fleisches ...“ (I, 137) „Süße Martern ver- 
zehrten sein Fleisch“ (I, 158). 
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brenne / auf Salomos Altären. / Mein Blut, es ränne / auf den Rost ... (205) O wie 
leise stand in dunkler Seele das Kreuz auf. (I, 104) Auf dem Meer ... sah ich das 
Kreuz der Tröstung aufsteigen. (207) ... mein verstorbenes Weib und die alten 
Bäume, die ein Toter gepflanzt, fallen auf uns. (II, 109) Und dennoch fallen die 
Leichname der Bösen und Nichtstuer auf das Herz der andern ... (211) Strahlender 
Arme Erbarmen ... (I, 171) Arme, leuchtend wie Kristalle! (219) Bei der Schilderung 
eines Südseebildes: Die Frauen wiegen die Hüften in Schlinggewächsen ... (I, 61) 
Negerinnen in graugrünen Schlinggewächsen ... (220) ... in schwarzen Laugen / 
Des Sonnenjünglings feuchte Locken gleiten. (I, 53)% ... die melancholische Lauge des 
Sonnenuntergangs. (222)® ... daß er schweigend über sein eigenes Blut und Bildnis 
herfiel ... (I, 161)... er fiel über die Leute her ... (230) Schwarzer Steg, langsam 
gewölbt über den Bach. (II, 107) Bäche, mit Wölbungen beladen ... (231) In einer 
Kinderschar fliegt rot ein Kleid. (I, 59)... rote Kittel schimmern. (I, 52) Man sieht 
eine rote Weste ... (231)... kristallnen Blumen. (I, 184) In Rimbauds Prosagedicht 
Blumen ist von kristallenen Schalen (218) die Rede. Klammers Formulierung mit 
Flechten und azurnem Schleim umwebt (176) hat bei Trakl die Entsprechung: In 
blauem Schleim und Schleiern (I, 71). 

An auffälligen motivlichen Übereinstimmungen wären zu nennen: Übern Tümpel / 
Hart und grau der Morgen schauert. (I, 43) Grau härtet sich der Himmel über gelben 
Feldern... (I, 71) Draußen kommen die Vögel, durchfroren vom harten, / frostgrauen 
Himmel ... (128)®: Vorüberweht ein Hauch von warmem Mist. (I, 25) Und es riecht 
so friedlich nach vollen Ställen / und warmem Mist ... (143) Der Kühe linden Schlaf 
bescheint die Stallaterne. (I, 32) /Kühe,] die ruhigen Atems sinken und schwellen / 
und Laternenschimmer durchfließt. (143) Ein Duft von Mildh in Haselzweigen ... 
(I, 30) Der Abend strömt frischen Milchdufl aus ... (143) Kind, dein kränkliches 
Läckeln ... (I, 165) ... ein Lächeln, wie ein krankes Kind es müd / lächelt. (154) 
Der Schoß der Magd krümmt sich in rotem Schmerz.°® Im Schoß der Bäurin wächst ein 
wildes Weh. (I, 80) Ein Schauder packt sie an, ein übermenschlich Wehe ... es zuckt 
und krampft ihr Schoß ... (167 f.) Vom Dachrand fallen phantastische Schatten. (I, 41) 
... die Last / des Schattens von dem Dach ... (169) Blutspeien, Hunger und 
Lacen ...?” Blutsturz, lachende Lippen ... (179) ... grauenvoll verfällt ein leer 
Gewand. (I, 64)... wie sie, die Kerze in der Hand, / zum Hof hinabstieg, wo zum 
Trocknen ein Gewand / vom dunklen Dache niederhing, gespensterhafl. (168)? Bei 
der Heimkehr / Fanden die Hirten den süßen Leib / Verwest ... (I, 67)... wenn 
eines Tags die Pest den süßen Leib zernagt ... (169) Erbarm’ dich Gott der Frauen 
Höll’ und Qual ... (I, 50) ... ich habe die Hölle der Frauen da unten gesehen. (215) 
Gott, der ... / die Stirn der Fraun vor Schande und vor Qual / zu Boden beugt ... 
(170}°® So schmerzlich gut und wahrhaft ist, was lebt ... (I, 26) Da fühlst du: es ist 


30 Vgl.: „Kreuz ragt steil im Sterngefunkel“ (I, 189). 

31 Vgl. dazu Herbert Lindenberger, Georg Trakl and Rimbaud: A Study in Influence 
and Development, in: Comparative Literature Vol. X (1958/59), 26. 

s2 Zum Bild des Sonnenjünglings mit den nassen Locken vgl. Hölderlins Gedichte 
„Sonnenuntergang“ und „Dem Sonnengott“. Der Satz ist ein gutes Beispiel für den 
Vorgang der auch das Entfernteste verschmelzenrden Bildkontamination bei Trakl. 

83 Vgl. auch Trakls Vers: „In Weihrauchdünsten schwimmen schmutzige Laugen 
(II, 134). 

3 Vgl. ce pont de bois, arque (Me£tropolitain). 

85 Vgl. dazu auch Klammers Graue Himmel von Kristall (231). 

36 Der Brenner Jg. 3, Bd. 5 (1912/13), 217. 

37 Nachgelassene Gedichte a. a. O. 1105. ee 

38 Lachmann (a.a.0.53) freilich deutet den Traklschen Vers als „realistisch ange- 
schaute Wirklichkeit“ einer Vogelscheuche. 

39 Wahrscheinlich stehen auch Trakls Wendungen „die Klage der Frauen“ (I, 11), 
„die dunkle Klage der Frauen“ (I, 138), „die Klage der Frauen“ (I, 111), „die 
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gut! in schmerzlichem Ermatten. (I, 32) Das sagt der Landmann: Es ist gut. (I, 34)* 
Die Welt ist gut; ich will das Leben preisen, will meine Brüder lieben. (190) Tief ist 
der Schlummer in dunklen Giften ... (I, 160) Verflucht ihr dunklen Gifte, / Weißer 
Schlaf! (I, 178) Ich habe eine furchtbare Dosis Gift genommen. (191) Die Kleine, 
die im Weiher heut ertrank, / Ruht eine Heilige im kahlen Zimmer ... (II, 137) Sie 
ist tot, ist jetzt sicher eine Heilige im Himmel. (200) Fügt gewaltige Balken der 
Zimmermann. (I, 99) Balken behaut der Zimmermann ... (I, 168) Während ... / der 
Zimmermann / mit nackten Armen waltete ... (202) Lichtschnuppen gaukeln um ver- 
brannten Mist ... (I, 66) O die trunkene Lichtschnuppe am Abort der Herberge ... 
(204) Weitere formelhafte Motive, die übereinstimmen, finden wir in der Betonung 
der Farbigkeit*! und Pluralität‘® des Lebens. Besonders aufschlußreich erscheint 
schließlich die folgende Parallele: Es ist ein Raum, den sie mit Milch getüncht haben. 
(I, 61) Und alle hundert Jahr läßt man einmal / mit saurer Milch und Mörtel 
diese Scheuern, / ... erneuern ... (165) Sogar die Gestaltung Ophelias kann man nun 
bei Trakl nachweisen**. 

Abermalslassen sich auch die schon mehrfach festgestellten Wucherungen bestimmter 
Bild- oder Motivkerne beobachten, bei denen es mitunter zu charakteristischen Kon- 
taminationen kommt. Einzelformulierungen, Verszeilen und Sätze, ja ganze Strophen 
und Gedichte unterliegen diesem Prozeß der Ausbreitung und Umwandlung; sie schei- 
nen also besonders stark und nachdrücklich auf Trakl gewirkt zu haben. Hierher ge- 
hören: Das Zimmer ist voll Schatten. (128) Bei Trakl kann man lesen: Schatten tanzen 
an Tapeten... (I, 18) Ein Licht ruft Schatten in den Zimmern wach. (I, 66) Schatten an 
gelben Tapeten ... (I, 78) Ans Blumenfenster wieder kehrt des Kirchturms Schat- 
ten ... (I, 32)*5° Oder man vergleiche Klammers Und boshafl warfen die Bäume durch 
mein / offenes Fenster ihr Laub herein ... (146 f.) mit seiner mannigfachen Variierung 
bei Trakl: Das Laub fällt rot vom alten Baum / Und kreist herein durchs offne 
Fenster. (I, 14) Durchs Fenster sinkt des Ahorns schwarze Last ... (I, 117) Ins offne 
Fenster sinkt der braune Wald ...“ Birken, die ins Fenster hangen ... (II, 132) 
Flimmernd schwankt am offnen Fenster / Weinlaub ... (I, 19) Gezweige stießen 
flüsternd ins verlassne Zimmer ... (II, 185)” Weiter: Ihre Lieder werden die Vögel 
klagen / im Haselgeheg. (142) Immer folgt das Ohr / Der sanften Klage der Amsel 


dunkle Klage der Frauen“ (I, 138), „die Klage der Frauen“ (Der Brenner 
Jg- 4, Bd. 8 [1914], 636) damit in Zusammenhang. 

Der Anklang an die biblische Schöpfungsgeschichte (vgl. vor allem 1. Mos. 1, 31 
sowie Sir. 39, 21 und Weish. 1, 14) ist zweifellos vorhanden; aber noch besser 
trifft die Stelle bei Rimbaud, wo ja diese Bejahung ebenfalls nicht von Qual und 
Schmerz zu trennen ist. 

Vgl.: ins farbige Leben (I, 16) die reinen Farben des Lebens (218 f.). 

Vgl.: frühere Leben (I, 63), ein früheres Leben (III, 9), ein vergessenes Leben 
(I, 110) ein paar Leben (207). 

Kurt Wölfel (Entwicklungsstufen im lyrischen Werk Georg Trakls, in: Euphorion 
52 [1958], 57 Anm.) verweist hier auf die Parallelen in der sogenannten Konkreten 
Kunst und glaubt, ein besonderes Stilelement moderner Lyrik gefunden zu haben: 
„Die Nennung von Dingen aus der privaten Welt des Dichters, die dem Leser 
unbekannt sind und dadurch unverständlich werden.“ Daß bei Wölfel ein richtiger 
Ansatz zur Erkenntnis der Struktur moderner Lyrik vorliegt, steht außer Zweifel, 
besonders wenn man Lachmanns (a. a. O. 135) Äußerung vergleicht, die sich wieder 
auf eine inhaltliche Paraphrase beschränkt. Aber dieser Ansatz genügt noch nicht. 
Nachgelassene Gedichte a. a. O. 1102. 

Vgl. außerdem: „Das dämmernde Zimmer“ (III, 10), „die finsteren Zimmer“ (II, 
108), „in schwarzen Zimmern“ (I, 52). 

Erinnerung an Georg Trakl 113. 

Das Verbum „stoßen“ legt den Gedanken an eine Kontamination mit dem Bild 
der ans Fenster klopfenden Zweige (s. 0.) nahe. 
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im Haselgebüsch‘®. Die Amsel klagt in den entlaubten Zweigen. (I, 13) Kläglich eine 
Amsel flötet.... (I, 42) Lauschend der sanften Klage der Amsel. (I, 138) der Amsel 
Klage (I, 102), die Klage der Amsel (I, 135), Klage der Drossel (I, 103), die Klage 
des Kucucks (I, 166). Ein Bach singt seine Lieder, / der wild das Gras mit Silber- 
staub umsäumt. (154) Ein Brunnen singt. (I, 14) Sehr ferne singt mit Kinderstimmen / 
Ein alter Brunnen. (II, 121) Indes ein Brunnen ins Blaue sang ... (II, 151)... das 
Meer singt. (I, 61) Septembernacht, wo der Tau mir kühl / ... die Stirne genetzt. (157) 
Auf das Gesicht tropft Tau. (I, 75) Auf deine Schläfen tropft schwarzer Tau ... (I, 95) 
Niederblutet dunkler Tau ... (I, 189)... und große Linnen, weiß wie Schnee, von 
Blut betaut, / ... auf die Sonne sinken. (167) Abends schweben blutige Linnen, / Wol- 
ken über stummen Wäldern, / Die gehüllt in schwarze Linnen. (I, 44) Die Sonne ist in 
schwarze Linnen gesunken ... (I, 100) Das Bild greift dann weiter aus, wobei es 
sich zugleich stärker konkretisiert: Blutbefleckte Linnen blähen / Segel sich auf dem 
Kanal. (I, 51) Klammers Wort von den langen Abendglocken (180) findet sich beson- 
ders oft: Ihr Abendglocken lang und leise ... (I, 34) Lange tönt die Abendglocke ... 
(I, 79) Lang die Abendglocke läutet ... (I, 124) Langes Abendgeläut. (I, 145) Die 
Glocke lang im Abendnovember ... (I, 108)... es läutet / Lange eine dunkle Glocke 
im Dorf ... (I, 147)°° Immer klangen von dämmernden Türmen die blauen Glocken 
des Abends. (I, 133)! Am Abend, wenn die Glocken Frieden läuten ... (I, 13) Und 
eine Abendgloce singt ... (I, 71) Lange Abendgloce(n) ... 51° In Gärten sinken 
Glocken lang und leis ... (I, 25) Gleiches gilt für den folgenden Motivkomplex: Ich 
liebte die Wüste, verbrannte Obstgärten ... (204) und ... die häßlichen Gerüche der 
verwüsteten Gärten und verdorrten Wiesen. (230) Es ist ein Weinberg, verbrannt ... 
(I, 61) Entlang an Gärten, herbstlich rotversengt ... (I, 64) In Gärten früh vom 
Herbst verbrannt und wüst ... (II, 146) Gewaltig ist das Schweigen des verwüsteten 
Gartens ... (I, 85) Auf der verdorrten Wiese ... (I, 66) Gärtchen braun und wüst. 
(ibid.) In der Ruh verdorrter Platanen. (I, 172) Der verfallne Garten ... (III, 12) 
Aber gräulich verdorrt das spärliche Grün an den Fenstern ... (I, 159) unter ver- 
dorrten Bäumen (I, 158); die Qual verbrannter Gärten (II, 138); verwüstete Gärt- 
chen32. Außerdem wäre zu erwähnen: ... die Haut von Kot und Pest zerfressen, die 
Haare und die Achselhöhle voll von Würmern und noch größere Würmer im Herzen 
... (214) O wie starrt von Kot und Würmern ihr Haar ... (I, 86) Aus grauen Zim- 
mern treten Engel mit kotgefleckten Flügeln. / Würmer tropfen von ihren vergilbten 
Lidern. (I, 63) Starrend von Unrat ... (I, 67) Das schmutzstarrende Haar ... (I, 71)5® 


48 Nachgelassene Gedichte a. a. O. 1108. 
4 Lachmann (a.a. 0.119) fühlt sich hier an Baudelaires „Recueillement“ erinnert, 
wo es heißt: 
Volsk. 
Le Soleil moribond s’endormir sous une arche 
Et, comme un long linceul trainant & l’Orient, 
Entends, ma ch£re, entends la douce Nuit qui marche! 


Wenn man aber das vorhergehende Beispiel betrachtet (I, 44), so erscheint doch 
eher glaubhaft, daß Trakl die Vorstellung von den schwarzen Linnen aus dem 
Klammerschen Bild entwickelt hat. Solche freien Ausgestaltungen finden wir ja bei 
ihm häufig. Den Anklang an Baudelaire braucht man deshalb nicht völlig von der 
Hand zu weisen; denn auch diese Art der Kontamination gehört, wie wir sahen, 
zu Trakls Dichtweise. 

50 Auch hier handelt es sich um den Spätnachmittag bzw. frühen Abend. 

51 Für „lange“ setzt der Dichter diesmal „immer“, so daß die drei Komponenten der 
Formel noch gewahrt bleiben. Erst in den folgenden Beispielen werden sie zum 
Teil auf zwei reduziert. 

518 Nachgelassene Gedichte a. a. O. 1102 u. ö. 

® 2.2.0.1105. 

53 Vgl. dazu auch Klammers Haare, starr wie ein Schild (219). 
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Den Schluß des Klammerschen Bildes nimmt der Satz auf: Laß ab - schwarzer Wurm, 
der purpurn am Herzen bohrt! (II, 109). 

Besonders deutlich zeigt sich der Vorgang der Kontamination und komplexen Über- 
nahrne an Rimbauds Prosagedicht Antique, das in seiner Gesamtheit lautet: 


Reizender Sohn des Pan! In deinem Antlitz, das Blüten und Beeren krönen, bewegen 
sich zwei kostbare Kugeln, deine Augen. Deine runden Wangen sind gebräunt und 
dunkelroi; deine Zähne blitzen; deine Brust gleicht einer Kithara; durch deine blon- 
den Arme zittern Glockenklänge; dein Herz schlägt in deiner Brust; dein Leib ist 
schön wie der des Weibes und stark wie der des Mannes. Gehe hin in der Nacht und 
bewege deine herrlichen Beine, das eine und das andere, ganz langsam, Schritt um 
Schritt. (219) 


Von der ungewöhnlichen Formel Sohn des Pan war bereits die Rede. Auf den zwei- 
ten Satz beziehen sich: Und bekränzt von Laub und Beeren / Siehst du ... / ein 
Gerippe ... (II, 125) Blaue Blümchen umschweben das Antlitz / Des Einsamen ... (I, 
171) Da der junge Novize die Stirne mit braunem Laub bekränzt ... (I, 85); hier 
finden wir auch die Vorstellung von den kugelförmigen, runden Augen, die zu 
einer Leitformel Trakls geworden ist5%; der letzte Satz hat dann drei ganz deutliche 
Parallelen: Schön ist der Mensch und erscheinend im Dunkel, / Wenn er staunend 
Arme und Beine bewegt, / Und in purpurnen Höhlen stille die Augen rollen. (85)°5 
... also tönt es, / Wenn du trunken die Beine bewegst5®*. Du aber gehst mit weichen 
Schritten in die Nacht, / Die voll purpurner Trauben‘® hängt, / Und du regst die 
Arme schöner im Blau. (I, 95) Aus den beiden Sätzen deine Brust gleicht einer 
Kithara und durch deine blonden Arme zittern Glockenklänge erwachsen, in verschie- 
dener Verschränkung und Ausweitung: Sanfte Glocken durchzittern die Brust. (I, 100) 
Ein sanftes Glockenspiel tönt in Elis’ Brust ... (I, 96)... es erschüttert / Ein Glocken- 
ton die schmerzzerrissene Brust ihm ... (III, 14) Zitternd flattern Glockenklänge ... 
(I, 16) Ach noch tönen von wilden Gewittern die silbernen Arme mir. (I, 191)37, 
Weitere Beispiele solcher komplexen, mit Kontaminationen verbundenen Über- 
nahmen sind: Die Wasserrosen seufzen ... (138) Seufzerlaut der Bäume ... (ibid.) 
Verkrüppelte Birken seufzen ... (1,107) Unter seufzenden Eichenbäumen ...37* Fliegen, 
die greulichen Gestank umziehn im Kreis... (179) Und Fliegen taumeln leise um Ge- 
stank. (II, 128) Fliegen über Fäulnis und Abszessen ... (II, 143) Vielleicht, daß um 
ein Aas dort Fliegen singen (I, 60; Erstfassung) Wie ein Aas in Busch und Dunkel / 
Fliegen ihren Mund umscwirren. (I, 45) Umgaukelt von gräulichem Fliegenge- 
schmeiß ... (II, 128)°® Schwärme schwarzer Fliegen singen ... (II, 125) Schwärzlicher 
Fliegenschwarm ... (I, 165)° Die Luft von gräulichem Gestank durchzogen. (I, 59) 
Falter ihre Kreise ziehn. (II, 127)%° Nachmittagsnebel, der grün und weich / mich um- 
gab ... (202) Des Nachmittags grüngoldne, länge Stunden. (II, 1438) Und grüne Abend- 
nebel steigen ... (II, 124)... das Land, soweit man sieht, / groß, von Kraut und 
Kressen, / Weihrauch überblüht; / während dunkle Hummeln / durch die Gräser 
summen. (204) Das sanfte Summen der Hummeln. (I, 179) Weihrauch dampft aus 


54 Vgl. etwa I, 157; 149; 96; 133; 99; 84; 65; 81. 

55 Mit der letzten Zeile knüpft Trakl wieder an das Bild der runden Augen an. 

55° Nachgelassene Gedichte a. a. O. 1101. 

5° Vgl. Hölderlins Gedicht „Das Ahnenbild“. 

57 Fe ‚ähnlich II, 105: „Ach, noch tönen von wildem Gewitter die silbernen 

rme. 

57° Nach Felix Brunner, Bericht über den Nachlaß Georg Trakls, in: Monatsschrift 
für Kultur und Politik II (1937), 130. 

®® In der 1909 veröffentlichten Erstfassung lautete der Vers noch: „Um die Blumen 
taumelt das Fliegengeschmeiß ...“ (II, 62). 

5%? Bei Klammer haben die Fliegen ein schwarzes Mieder (179). 

°° In den beiden letzten Beispielen korrespondieren also nur Teilvorstellungen. 
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dunklen Kressen ... (II, 132) In Kressen tobt der Hummeln Schlachtgetümmel ... (II, 
131) 53% ich sah sehr deutlich eine Moschee an Stelle eines Hüttenwerks, ... Wagen 
auf den Himmelswegen ... (203) Mandımal sehe ich am Himmel endlose Gestade, 
bedeckt von weißen, freudigen Volksmassen. Ein großes goldnes Schiff über mir 
bewegt seine bunten Wimpel im Morgenwind. (214) Dazu Trakels Strophe: 


Aus Wolken tauchen schimmernde Alleen, 

Erfüllt von schönen Wägen, kühnen Reitern. 

Dann sieht man auch ein Schiff auf Klippen scheitern 
Und manchmal rosenfarbene Moscheen. (I, 59) 


Ebenfalls hierher gehören: Durch Wolken fährt ein goldner Karren. (I, 23) ... im 
schwarzen Gewühl / Der Rosse und Wagen ... (I, 179)? Aus dem Gedicht Faunskopf 
stammt das Motiv: Rot wie Blut / ... lacht aus den Zweigen / sein Mund ... (140) 
Daran knüpfen an: ... im Hasellaub wölbt sich ein purpurner Mund ... (I, 168) 
... geheimnisvoll die rote Stille deines Munds, / Umdüstert vom Schlummer des 
Laubs ... (I, 100) Im Dunkel der Kastanien lacht ein Rot. (I, 133) Nimmt man aus 
demselben Gedicht das Bild vom goldenen Kuß®3 hinzu, so läßt sich noch eine weitere 
Formulierung erklären, nämlich: Sein [des Fauns] goldnes Grinsen zeigt sich grell im 
Hain. (II, 137) Auch sonst ist der Faun eine geläufige Vorstellung bei Trakl®. 
Rimbauds Les Effares, von Klammer Die Bettelkinder (149) betitelt, liefert weitere 
Motive. Vor allem ist es das Backen des Brotes, dessen duftende, zarte Rinde (ibid.) 
gerühmt wird; bei Trakl finden wir daher: Aus einem Laden rinnt ein Duft von 
Brot... (I, 117) Dem Hungrigen täuscht vor Genesung / Ein Duft von Brot .... (I, 23) 
Durch Fieberschwärze weht ein Duft von Brot. (I, 60; Erstfassung) Ein zweites Motiv 
ist Unter dem rauchigen Balken (149), das bei Trakl mehrere Entsprechungen hat: 
unter verrauchtem Holzgebälk (I, 191); unter schwarzverrauchtem Gebälk (I, 128); im 
schwarzverräucherten, niederen Saal (I, 39). Außerdem korrespondieren: Vor Hung- 
rigen an Kellerlöchern ... (II, 139) Um das helle Kellerfenster gesteckt ... (149)® 
Das Obst... / Davor armselige Kinder kauern. (II, 145) Stumm kauern sie da... (149) 
Das Motiv der Aussätzigen am Wasser entnahm Trakl dem Prosastück Beth-Saida 
(47 f.), das Klammer im Rahmen der biographischen Einleitung mitteilt. Auch hier 
ist die Anregung durch Klammer wahrscheinlicher als ein direkter Einfluß der Bibel®®. 
Wir finden in Trakls Dichtungen Beispiele, die in vielen Einzelheiten®’ mit der Dar- 
stellung bei Rimbaud bzw. Klammer übereinstimmen; man vergleiche: Aussätzigen 
winkt die Flut Genesung. (I, 30) In schwarzen Wassern spiegeln sich Aussätzige ... (I, 
87) Die Schatten der Verdammten steigen zu den seufzenden Wassern nieder. (I, 63) 
Über seufzende Wasser geneigt / Sieh dein Gemahl: Antlitz starrend von Aus- 
satz ...°® Das Motiv des Aussatzes, das in Beth-Saida nicht ausdrücklich erwähnt 
wird, ist in Mauvais sang vorgebildet, wo es heißt: Aussätzig sitze ich auf zerbroche- 


61 Selbst in diesem eindeutigen Fall zögert Lachmann (a. a. 0.70) noch, die Beein- 
flussung zuzugeben; er stellt lediglich fest: „Die hier genannten Bilder von Wagen 
und Moschee finden sich übrigens in ähnlichem Zusammenhang in einer Prosa- 
dichtung Rimbauds.“ 

62 Als Bild für die Gewitterwolken. 

68 ,.. des Waldes goldner Kuß (140). 

64 Vgl. etwa II, 122; 127; 132; 140 sowie I, 14 u. ö. 

65 Es handelt sich, wie auch im folgenden Beispiel, immer um die hungernden 


Kinder. 
68 Lachmann (a.a.0.51) vertritt diesen direkten Einfluß von Joh. 5, 1ff. offenbar 


ohne Bedenken. 
67 Die verheißene Heilung im Wasser; das Wasser ist schwarz; die Kranken blicken 
in die Flut; sie steigen zu ihr nieder; es ist von Verdammten die Rede usw. Diese 
Einzelheiten finden sich im biblischen Bericht nur zum Teil. 
68 Der Brenner Jg. 4, Bd. 7 (1913/14), 432. 
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nen Töpfen und Brennesseln am Fuß einer sonnenzernagten Mauer. (184) Was für 
eine große Rolle es bei Trakl spielt, ist bekannt. Einmal wird es auch mit dem 
ebenfalls übernommenen Motiv des Hexensabbats kontaminiert:, Aussätziger mitter- 
nächtigen Tanz führt an ein Gauch / Dürrknöchern. (I, 71) ... ich tanzte den Sabbat 
in einer roten Waldlichtung, mit Alten und Kindern. (180)'° Daß Trakl betrunken im 
Freien zu schlafen pflegte, gehört zwar zunächst in seine Biographie, muß aber hier 
angeführt werden, weil auch Rimbaud dieses Motiv kennt. Überdies werden uns 
solche Zusammenhänge noch des öfteren begegnen. Die Parallelen lauten: Das beste 
ist noch ein trunkener Schlaf am Strande. (186) Ein Antlitz ist berauscht ins Gras ge- 
sunken. (I, 64) Laß, wenn trunken von Wein das Haupt in die Gosse sinkt. (I, 101)” 
Im gleichen Maß gilt der biographische Bezug auch für das Motiv des Wanderns, das 
wiederum beiden Dichtern gemeinsam und für sie charakteristisch ist. Rimbaud be- 
kennt: Ich bin der Wanderer auf der Landstraße ... (222) Auf den Landstraßen, in 
Winternächten, ohne Nachtlager, ohne Kleider, ohne Brot ... (187) Die Entsprechun- 
gen bei Trakl sind zahlreich, bleiben aber auf das rein Thematische des (auch win- 
terlichen) Wanderns beschränkt”?. Viel auffälliger sind wieder die folgenden Paral- 
lelen: Dieser Dom ist ein Bau von künstlerischem Stahl ... (228)"° Stahltürme glühn 
am Himmelsrand empor. (II, 138) Metallischer Brodem um Stahlarkaden / Der 
Stadt... (II, 140) Über stürzenden Städten / Von Stahl. (I, 178) Wie Rimbaud, der 
von Angern von Stahl (217) spricht, überträgt auch Trakl diese Bezeichnung auf Dinge 
der Natur: Falle auf mich, schwarzes Gebirge, Wolke von Stahl... (II, 109 £.)”* Oder 
dann: .... zum Abhang hernieder sinkt der Blütenfrieden der Sterne, des Himmels und 
des Weltalls ... auf unser Antlitz ... (217) Der Himmel ist sehr schwer auf sie ge- 
sunken ... (II, 142) Eine blaue Wolke / Ist dein Antlitz auf mich gesunken in der 
Dämmerung. (I, 100) Der Kern der Übernahme ist, als real dargestellt oder im Rah- 
men einer Metapher, die räumliche Vereinigung des Kosmischen mit dem Leib des 
Menschen. Gerade sie aber gehört mit zum Charakteristischsten bei Trakl: Sterne 
suchen nachts, Karfreitagskind, / Deinen Stirnenbogen. (I, 77) Bald nisten Sterne in 
des Müden Brauen ... (I, 121) Im blauen Kristall / Wohnt der bleiche Mensch, die 
Wang’ an seine Sterne gelehnt ... (I, 108) Sehr wörtlich ist schließlich die Ent- 
sprechung bei dem Traklschen Vers: Am Strome blitzen Segel, Masten, Stränge. (I, 
52) Maste, Signale, schwache Geländer ... Taue ... (231) Dagegen zeigt der folgende 
Beleg, wie Trakl zwei Vorstellungen in sich aufnimmt und zu einem neuen Bild ver- 
einigt: Graue Himmel von Kristall. Bizarr zeichnen sich Brücken ab ... (ibid.) Daraus 
entsteht: Brücken von Kristall (II, 138). 


Daß ein solcher Schluß erlaubt ist, erweist besonders der Vergleich mit den schon 
behandelten größeren Abschnitten aus dem Klammerschen Text, die deutlich genug 
erkennen lassen, wie einzelne Bild- und Motivbereiche sich miteinander verschränken, 


ja verschmelzen. Dafür noch einige Beispiele. Der zweite Teil von Rimbauds Enfance 
beginnt: 


Da liegt die kleine Tote hinter Rosenstöcken! — Die junge verstorbene Mutter steigt 
die Treppe hinab. Die Kalesche-ihres Vetters knirscht auf dem Sand. Der kleine 
Bruder — er ist in Indien — steht vor dem Sonnenuntergang im Nelkenbeet, und die 
Alten liegen in den Levkojenmauern begraben, ganz gerade ausgestreckt. (221) 


® Vgl. u.a.I, 52; 85; 88; 127; 159. 

” Vgl. auch: „In blauem Schleim und Schleiern tanzt des Greisen Frau...“ (I, 71). 

” Vgl. noch „Winternacht“ (I, 149) und „Nächtliches Gelage“ (III, 13). 

”® Vgl. besonders das schon erwähnte Prosastück „Winternacht* und das Gedicht 
„Ein Winterabend“ (I, 124), außerdem I, 75; 107; 110; 111; 122. 

73 Aus dem Gedicht Städte 11. 

”%* Und zwar gebraucht er die genau dem Französischen entsprechende Form aus 


Klammers Übersetzung: von Stahl (d’acier). Ein weiterer Beleg bei Klammer 
lautet: die Buge von Stahl (226): 
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Die poetischen Elemente, die dieses kühne Stück Prosa bietet, fügt Trakl neu und 
frei zusammen: Hinter ihm steht sein toter Bruder, oder er geht die alte Wendel- 
treppe herab. (I, 62) Die toten Waisen liegen an der Gartenmauer. (I, 63) Ein süßes 
Kind sitzt tot auf einer Bank. (II, 189) Ein Bruder stirbt dir in verwunschnem 
Land ... (I, 27)7° Am Friedhof scherzt die Amsel mit dem toten Vetter ... (I, 83)76 
Das entscheidende Motiv, das auf Trakl gewirkt hat, ist die Vorstellung, daß Tote 
wie Lebendige handeln und sich bewegen’”. Wir können daher lesen: Wieder be- 
gegnet der zarte Leichnam ... (I, 143) Schweigend verläßt ein Totes das verfallene 
Haus. (I, 138) Ein Toter besucht dich. (I, 129)... leise greift in seinen Mund die 
Hand / Der Toten. (I, 118) Schritt und Stille des verstorbenen Knaben. (1, 99), Dan. 
jene verstorben aus kahlen Zimmern treten. (I, 86) ... leise rührt des toten Freun- 
des Hand / Und glättet liebend Stirne und Gewand. (I, 66) Die tote Rahel geht 
durchs Ackerland. (I, 28) Noch eine ganze Anzahl weiterer Belege ließe sich an- 
führen’®, Wie dieses Motiv im einzelnen zu deuten sei (und es gibt sicher Unter- 
schiede), ist freilich eine andere Frage. 

Ähnliches bemerken wir, wenn wir das Gedicht Larme untersuchen, das Klammer 
aus Une saison en enfer, wo es ohne Titel noch einmal erscheint, übersetzt hat. Die 
Zeilen, auf die es ankommt, lauten: 


Was konnte ich trinken fern meiner lieben 
Hütte ...? 
Etwas, was mir den Schweiß in die Stirne getrieben. 


Ich war wie in einem Heidekrug. 

Ein Sturmwind jagte den Himmel. Am Abend begann 

das Wasser des Hains im Sand zu versinken. 

Gottes Wind füllt mit Eis seine Lachen an. 

Weinend sah ich Gold — und konnte nichts mehr trinken. (202) 


Lassen wir die Übernahme von Einzelwörtern beiseite, so können wir als erstes 
Motiv das des Trinkens im Freien fassen: Deine Lippen trinken die Kühle des blauen 
Felsenquells. (I, 95) Wenn uns dürstet, / Trinken wir die weißen Wasser des 
Teichs ... (I, 81) Gottes Schweigen / Trank ich aus dem Brunnen des Hains. (I, 67)? 
Im Hof trank er ... von den blauen Wassern des Brunnens, bis ihn fror. (I, 157) 
Als zweites Motiv ergibt sich der Schweiß auf der Stirne, der kalt, ja eisig genannt 
und damit durch eine weitere Vorstellung aus dem Bereich des Rimbaud-Gedichts 
ergänzt wird: Auf meine Stirn tritt kaltes Metall. (I, 67)... der Schweiß, der auf die 
eisige Stirn tritt ... (I, 128); mit dem Bild des Trinkens kontaminiert: Blaue 
Tauben / Trinken nachts den eisigen Schweiß, / Der von Elis’ kristallener Stirne 
rinnt. (I, 97); formelhaft: Schweiß von ihrer wächsernen Stirn (II, 108); Schweiß und 
Schuld (ibid.); Engel mit kalten Stirnen (I, 172); feuchte Stirn (I, 118). Aus der letzten 
Strophe finden wir, wenn wir von dem schon behandelten Motiv des versinkenden 


75 Die Verbindung mit Indien liegt nahe. 

76 Nach Ernst Kossat (Wesen und Aufbauformen der Lyrik Georg Trakls, Diss. 

- Hamburg 1939, 51) hätte das Wort „Vetter“ hier keinerlei für sich geltenden 
Sinn; Trakl benutze es lediglich, schreibt er, um das Amselgezeter hörbar zu 
machen. Die Fragwürdigkeit einer solchen Deutung ist gerade in diesem Zusam- 
menhang offensichtlich. fi; / 

77 Sie tritt übrigens auch bei Klammer mehrfach auf; vgl.: ... die ich verdammt bin 
und tot in der Welt ... (196). 

78 |, 33; 60; 76; 78f.; 95. Außerdem müßte man vergleichen: I, 133f.; 160f.; 172. 

7% Hier wird bereits ein zweites Motiv, nämlich der vorangestellte Genitiv Gottes 

.0.), mit hereingenommen. j 

5° Es Bei Rimbaud steht dieses Motiv nicht isoliert; vgl.: Ich schlief ein, nicht ohne 
vorher von dem Wasser des Baches getrunken zu haben. (18)... le paysan matois / 
Qui trinque d’un moignon vieux (La Riviere de Gassis). 
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Wassers?! absehen: In dieser Stunde füllen sich die Augen des Schauenden / Mit dem 
Gold seiner Sterne. (I, 86) Am Abend weht von unseren Sternen ein eisiger Wind. 
(I, 94) Sein Odem eisiges Gold trinkt. (I, 85) Mein Blick trinkt weinend ... (II, 120) 
Eisige Winde im Dunkel greinen. (I, 41) Goldnes tropft aus Zweigen ... (II, 146) 
Das Gold tropft von den Büschen ... (I, 66) ... [sie] suchen das Gold des Himmels. 
I, 62 

a zwingend sind die motivlichen Entsprechungen dort, wo weniger der Wort- 
laut oder ein ausgefallenes Bild als das rein Thematische im Vordergrund stehen. 
Dennoch müssen sie genannt werden. Da ist etwa das Neigen der Stirne, eine Grund- 
bewegung in Trakls Versen und so bezeichnend für das Wesen des Dichters, daß 
Max von Esterle es zum Gegenstand seines Exlibris für Trakl machte. Bei Klammer 
begegnet uns dieses Motiv in der bedeutungsvollen Formulierung: Ihre Stirne neigt 
sich, vom Traum noch schwer ... (128) Beispiele aus Trakls Werk erübrigen sich®?, 
Oder man nehme das Motiv des in die Ferne treibenden Schiffes aus dem Bateau ivre: 
Es ist ein leeres Boot, das am Abend den schwarzen Kanal heruntertreibt. (I, 62) 
Wichtig ist auch die Vorstellung des unbewohnten Schlosses, die sich in Rimbauds 
Enfance (im zweiten Teil) findet. Trakl nennt bekanntlich ebenfalls ein unbewohntes 
Schloß (I, 155); daneben werden leere Hütten (I, 67), ein leeres Haus (I, 86), leere 
Fenster (I, 41), unbewohnte Fenster (I, 112) erwähnt; einmal heißt es: Es ist niemand 
im Haus. (ibid.) Ein Zusammenhang mit dem leeren Boot ist durchaus möglich. 
Andere Motive, die noch in Erwägung zu ziehen wären, sind: das offene Fenster 
(z.B. I, 19; 101f.) und das Herabsteigen der Treppe (z.B. I, 101; 103), die Kahn- 
fahrt (I, 94; 127; 135; 139 u.ö.) und das Haselgebüsch (I, 30; 62; 67; 127 u.ö.). Auch 
Rimbauds berühmte Wasserleiche®? hat bei Trakl Entsprechungen (II, 107; 137); eben- 
so finden sich exotische Vorstellungen als gemeinsames Motiv®*. Daß beide Dichter die 
Raben zum Gegenstand eines Gedichtes machen, hat schon Meschendörfer bemerkt®. 
Als thematische Übereinstimmung im weitesten Sinn dürfen wir die entscheidende 
Rolle werten, die sowohl bei Rimbaud wie bei Trakl die Erlebnisse der Kindheit 
und der Stadt spielen®®, 

Es gibt nun einige Fälle, in denen die Übereinstimmungen nicht so deutlich in 
Erscheinung treten, wo aber dennoch genug Ähnliches bleibt, um unsere Aufmerk- 
samkeit zu erregen. Für sich allein genommen, wären sie bestenfalls vage Anklänge, 
im Rahmen dieser Untersuchung jedoch erhalten sie ein größeres Gewicht. Man be- 
trachte die folgenden beiden Verspaare: 


® Vgl. dazu noch: „Zeichen und Sterne / Versinken leise im Abendweiher“ (I, 97). 

„Am Abend versinkt ein Glockenspiel ... (I, 86). „O, wie alles ins Dunkel hin- 

sinkt ...“ (I, 132). Trakls Vers „Im Sand versinkt ein Eden wunderbar“ (I, 27) ver- 

knüpft diese Vorstellung mit dem Thema von Rimbauds Ornieres, wo in den 

Pfützen der Wagenspuren märchenhafte Erscheinungen geschaut werden: Feen- 

spiele ziehn vorbei. In Wirklichkeit: Wagen, beladen mit Tieren aus goldenem 

Holz, mit Masten und bunten Segeln ... (225). 

Vgl. etwa I, 93; 108; 55; II, 109 u. ö. 

#8 Vgl. Bernhard Blume, Das ertrunkene Mädchen. Rimbauds „Ophelie“ und die 
deutsche Literatur, in: GRM Neue Folge IV (1954), 108 ff. 

% „Psalm“ ist nicht, wie Lindenberger (a. a.0.26) meint, das einzige Gedicht des 

reifen Trakl, in dem exotische Bilder gebraucht sind. In der Erstfassung von 

„Untergang“ können wir nämlich lesen: „Unter Palmen schaukeln wir auf einem 

silbernen Kahn“ (Der Brenner Jg. 3, Bd. 6 [1913], 475). Ein weiteres gemeinsames 

Motiv ist übrigens das des Opernhauses in dem Gedicht „Unterwegs“ (II, 139) 

bzw. in dem Prosastück Phrases, dem Klammer einen Absatz entnommen und an 

das freirhythmische Gedicht Seestück (226) angefügt hat. 

Klingsor II, 96. Auch zwischen Trakls Gedicht „Menschheit“ und Rimbauds Le 

Mal herrschen gewisse Ähnlichkeiten. z 

#° Darauf weist auch Lindenberger.(a. a. 0.21) hin. 
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Schatten tanzen an Tapeten, 
Wunderlich ein toller Reihn. (I, 18) 


.. und aus dem Ofen tanzten wunderbar 
Lichter an den gefirnißten Möbeln dahin. (180) 


Weiter dann: O unser verlorenes Paradies. (I, 61) O kämen die Zeiten wieder, die 
einstens waren ... (135) Hörnerschall hallt in der Au. (II, 130) Jagdrufe hört man aus 
dem Wald verklingen ferne. (138) Die Bläue meiner Augen ist erloschen ... (I, 98) 
Dein blaues Auge löschte die Unendlichkeit. (139) Der Idiot spricht dunklen Sinns ein 
Wort / Der Liebe ... (I, 80)... die mit der Sanflmut von blöden / Idioten reden. 
(171) ... Wasser, das ein wilder Aufruhr schreckt. (I, 117) Morgendämmern, in 
Aufruhr wie das Kreisen / erschreckter Tauben ... (175) Es ist die Seele ein Fremdes 
auf Erden. (I, 147) Das wahre Leben ist nicht von dieser Welt. Auch wir sind nicht 
von dieser Welt. (196)... der Tod ist so furchtbar ... Wir fallen in ein Unfaßbar- 
Schwarzes?’. ... in die schrecklichste Nacht gestürzt: den Tod. (199) ... daß man er- 
schüttert ins Knie bricht. (I, 101)... daß ich aufs Knie gesunken. (202) Der stille Gott 
die blauen Lider über ihn senkt. (I, 88) Wie ein Gott mit großen blauen Augen ... 
(218) Auffällig ist der Gleichklang: Noch trägt die Flut des Himmels goldne Last. 
(I, 25) ... auf allen Scheiben lag des Himmels goldner Glast ... (169) Wie man 
sieht, hat Trakl mitunter ganz andere Bilder; aber die Zuordnung der Worte zu- 
einander verrät die Anregung. Daneben stehen natürlich motivliche Anklänge, so 
wenn bei Rimbaud der Knabe sich in den Abort, bei Trakl in einen Holzverschlag 
flüchtet, um für sich sein zu können, oder wenn einmal die abendländische Geschichte 
rekapituliert wird®®. Auf Klammers Satz Von seinem Antlitz und seiner Haltung 
strahlte das Versprechen einer tausendfachen umfassenden Liebe aus ... (230) deuten 
verschiedene Formulierungen Trakls hin: Aber strahlend heben die silbernen Lider 
die Liebenden (I, 137)... die Liebenden .... / Die Blonden, Strahlenden. (I, 99); 
Antlitz (I, 156), Hände (I, 138), Arme (I, 171), ja die ganze Gestalt von Mensch oder 
Engel (I, 108 bzw. I, 159) heißen strahlend. Endlich wäre noch zu fragen, ob nicht 
einige der ungewöhnlichsten Bilder Trakls auf diese Weise genetisch erklärt werden 
könnten. Im Schlußterzett von Rimbauds Voyelles lesen wir: 


O höchstes Horn von wundersamem Schall, 
ein Schweigen, drinnen Stern und Engel walten, 
O Omega, O deiner Augen blauer Strahl! (179) 


Hier werden also die blauen Augen wie das von Stern und Engel erfüllte Schweigen 
gleichwertig nebeneinander zur Umschreibung der Qualität des O herangezogen. 
Vielleicht wurzelt in dieser Gleichsetzung Trakls schönes Bild 


Und Engel treten leise aus den blauen 
Augen der Liebenden ... (I, 121)#° 


Ob man auch das Traklsche Verspaar 


Auf der verdorrten Wiese läuft ein Kind 
Und spielt mit seinen Augen schwarz und glatt. (I, 66)” 


so in seiner Entstehung erklären könne, muß allerdings zweifelhaft bleiben. Immer- 
hin sollte man prüfen, ob nicht Klammers Bild Bösleuchtende Blicke sind ihre Knöpfe 


87 Trakl im Gespräch mit Theodor Däubler (Erinnerung an Georg Trakl 12). 
8 Vgl. Trakl II, 131 und Klammer 171 ff. bzw. Trakl I, 137 und Klammer 184. 
8% Vgl. dazu auch „Feurige Engel, die aus verstorbenen Augen treten“ (Nachgelassene 
Gedichte a.a. 0.1101) und „feurige Engel im Blick“ (II, 106). 
»0 Oder wie eine frühere Fassung lautet: 
Aus solcher Bläue tritt ein Kind 
= Und spielt mit seinen Augen schwarz und glatt. (II, 146). 
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... (158) mit seiner metaphorischen Verknüpfung von Auge und Knopf anregend 
gewirkt hat: Trakl hätte dann nur Sach- und Bildsphäre vertauscht. 

Als nächstes gilt es, die vorhandenen Übereinstimmungen im Wortschatz festzu- 
stellen. Sie sind zahlreich und höchst bemerkenswert. Vor allem Wörter aus dem 
Bereich des Häßlichen werden übernommen, dann aber auch bestimmte mythologische 
und christliche Begriffe und Gestalten sowie einige charakteristische Zusammensetzun- 
gen, die entweder aus der mundartlich gefärbten Umgangssprache stammen oder von 
Klammer neu gebildet wurden. Hier eine Liste der auffälligsten Gleichungen (wobei 
der Einzelnachweis nur bei denjenigen Wörtern erfolgt, die besonders wichtig er- 
scheinen): Abort, Spülicht, Pest, kotgefleckt (213), greulich (bei Trakl: gräulich), Kot, 
Spinne, Gestank, Kröte verdreckt, (171)%, Spital; Waise, Föhn, braun in Zusammen- 
hang mit Wein (140)%, Wolf, Saitensbiel, Aufruhr, verstorben®‘, Wollust, Her- 
berge, Schenke, grollend, Lüge, Fieber, kristallen, Kanal, Gaukler, Bettler, Vorstadt, 
Weiler, Krug (für Wirtshaus), (Heu)schober, Nebenzimmer (188)®; Nymphe, Dryade, 
Endymion, Faun, Satyr; Engel, Dämon, De Profundis (187), Kidron(bach) (205), 
Hölle, Verdammter, Verfluchter, Satan, Priester, Magier, Weihrauch; Heidekrug 
(202)®, Nachttau (178)®, Dörfler (202)1%, Durchhaus (225)!%, Lichtschnuppe (204)1%, 
Rubinstaub (204)!%, herzzerreißend (211)!%. Die meisten Ausdrücke aus dem Süd- 
deutschen, die Mahrholdt rühmt!, finden sich bereits bei Klammer vor. Was für die 
direkten Wortübernahmen gilt, gilt im gleichen Maße für charakteristische Vor- 
stellungsbereiche im Werk! Sogar mehrere Titel haben die beiden Dichter gemein- 
sam: Die Raben (180)!%, Märchen (229)1%, Kindheit (220)1® und Delirien (195). 

Eine weitere Gemeinsamkeit — und damit gelangen wir zu einer letzten Gruppe 
von Entsprechungen mehr struktuteller Art — zeigt sich in der Vorliebe Trakls für 
klangvolle Ausrufe und Namen. Rimbaud war noch dem Inhaltlichen verhaftet ge- 
blieben, als er in Les Premieres Communions das Mädchen Adonai anrufen ließ; aber 
Klammer lieferte schon das entscheidende Stichwort: /n fremdem zaubervollem 
Laut ... (167)!!! Trakl greift es in seiner Formulierung vom sanften Dreiklang (I, 83) 
auf und bildet: Elai (ibid.)!!!*, Eloi (II, 106)1!? und das berühmte Helian (I, 84ff.), 
das man fast einhellig vom althochdeutschen Heliand ableitet, während doch wenig- 
stens eine Kontammation mit Paul Verlaines Anagramm (Pauvre) Lelian viel näher 
Ingeui, 


»1 1,63; vgl. auch „kotbefleckt“ (I, 87) und „befleckt“ (I, 159). 

® Bei Trakl begegnet „grauverdreckt“ (I, 80). 

9 ], 40. 

®»* Als Adjektiv, und zwar besonders auch für Dinge; vgl.: die verstorbenen Paläste 
(160); Kirchen sind verstorben (III, 9); außerdem I, 24; II, 152; III, 15. 


8 ], 100. »° 1, 67 (als Titel). 3 11071]% "2 AG ® ], 146. 
10 ], 192; Der Brenner Jg. 4, Bd. 8 (1914), 636 ff. 101 ], 158. 102 ], 66. 
108 I], 139; vgl. auch „Rubingeäder“ (II, 136). 10% 1:61; II, 144. 


105 Mahrholdt a. a. O. 74. 

106 Vgl. die Aufstellung, die Hugo Friedrich (Die Struktur der modernen Lyrik, Ham- 
burg 1956, 58) für Rimbaud gibt: Landstraßen, Vagabunden, Dirnen, Säufer, 
Kneipen, Wälder, Sterne, Engel, Kinder usw. 

sr: 2 11ER 20. 14102, 

110 Bei Trakl allerdings im Singular (II, 153). 

11 Rimbaud hat bezeichnenderweise nur: Dans les terminaisons latines ... 

11% Vgl. auch Brunner, Bericht über den Nachlaß Georg Trakls a. a. O. 

112 Wobei die Anlehnung an franz. helas am ehesten einleuchtet. 

"1% Soweit ich sehe, hat bis jetzt nur Muschg (a. a. 0.227) diese Vermutung geäußert; 
er denkt freilich an eine Huldigung für den französischen Dichter, was weniger 
überzeugt. Für den Namen Elis, der ebenfalls in diesen Zusammenhang gehört, 
hat die Anknüpfung an die Gestalt des Elis Fröbom aus Hofmannsthals „Berg- 
werk zu Falun“ am meisten Wahrscheinlichkeit. 
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Wie sehr Trakl die gesamte Intonation!!! Rimbauds und noch mehr seines Über- 
setzers in sich aufgenommen hat, erweisen schon ganz äußerliche Parallelen. So ent- 
sprechen einander: Es schwankt der Schwester Schatten durch den schweigenden 
Hain, / Zu grüßen die Geister der Helden ... (I, 197) Wann werden wir gehn, über 
Weiden und Berge, zu grüßen die Geburt der neuen Arbeit ... (213) Ebenso haben 
Trakl und sein Vorbild je eine im Ton auffallend ähnliche Selbstaussage über das 
Wesen des Dichters: Es ist der Dichter dieser Schönheit Priester. (II, 143) /Im Mund 
des Dichters wird das Wort zur wilden Klage ... (162) Am bekanntesten dürfte 
Rimbauds Reihung /! ya... sein, die Klammer folgendermaßen wiedergibt: Es ist 
eine Uhr ... / Es ist ein Schneeloc ... / Es ist eine Kathedrale ... (222) Trakl 
macht zweimal von diesem Stilmittel Gebrauch (I, 61; 67). Deutlich ist die gleiche 
Intonation auch im nächsten Beispiel: Dein blauer Mantel... / Dein roter Mund ... / 
(1, 98) Dein Wort ... / Dein blaues Auge ... (139) Auch hier herrscht jener Drang 
zur parataktischen Reihung, der bis zur Auflösung der Sätze in einzelne elliptische 
"Ausrufe verschiedener Art führen kann. Vielfach sind es ganz disparate Inhalte, die 
auf solche Weise verknüpft werden: Fahnen von Scharlach, Lachen, Wahnsinn, Trom- 
peten. (I, 68) Wollust, Tränen, steinern Schmerz ... (I, 188) Gebirge, Schwärze, 
Schweigen und Schnee. (I, 136) Angst, grünes Dunkel, das Gurgeln eines Ertrinken- 
den ... (I, 127) Bei Klammer: Taumel und Stürzen, Erbarmen, Vernichtung! (173) 
Schreie, Trommel, Tanz, Tanz, Tanz! (189) Purpur, Blutsturz, lachende Lippen ... 
(179) Kindheit, Gras, Regen, einen See auf meine Steine, Mondschein, wenn die Glok- 
ke zwölf schlägt ..: (193) In einer anderen Ausprägung fassen wir diese elliptische 
Reihung in den vielen Doppelanrufen, die Trakl liebt: Nacht und Mond! (II, 106) 
Wälder und Glocken. (II, 107) Bitterer Schnee und Mond! (I, 149) Goldene Wolke 
und Zeit. (I, 134) Die beiden letzten Beispiele stehen besonders nahe bei Klammers 
Riesenstadt und endlose Macht! (223), das hier zu nennen ist. Die Zusammenstellung 
zweier Nomina kann durch einen O(h)-Anruf verstärkt werden: O, ihr Zeichen und 
Sterne. (I, 132)115 O Zeiten, o Schlösser! (207 118 Gerade diese O-Strukturen sind aber- 
mals bei Trakl wie bei Rimbaud!!? so charakteristisch und häufig, daß man sie als 
syntaktische Leitformeln ihres Werkes bezeichnen darf; die Übereinstimmung kann bis 
in die Interpunktion gehen. 

Dazu kommen noc einige Stilzüge, welche, formelhaft gesagt, die Unwirklichkeit 
der Welt sprachlich darzustellen versuchen. Das ist einmal die von Karl Ludwig 
Schneider!18 beschriebene dynamisierende Metapher!!?: Es ist ein Zischelwind, der 
leere Hütten umkreist ... (I, 67) Dann hebt ein Baum vor dir zu kreisen an. (I, 27) Ein 
Fieberhauch um einen Weiler kreist ... (I, 26) Ein Wirbel von goldenen Blättern 
kreist um das Haus ... (221) Ein Wiesenstreifen saust ... (I, 25) Im Mittag strömen 
gelbe Felder. (I, 30) Der Wald strömt durch den Abend ... (I, 26) Wiesen von 
Flammen springen ... empor. (217)'2° Dann sind die verschiedenen Einschränkungen 
einer Aussage zu nennen, vor allem durch das Wort vielleicht: Vielleicht, daß diese 
Stunde stillesteht. (I, 60) Der Student, vielleicht ein Doppelgänger ... (I, 62) Viel- 
leicht unsäglichen Vogelflug ... (I, 99)!*! Vielleicht azurne Abgründe ...? Vielleicht 
ist das der Plan ...? (223) Wahrheit, die uns vielleicht weinend mit ihren Engeln 
umgibt ... (211) Eine andere Möglichkeit besteht darin, zwei Aussagen als gleich 


114 Vgl. Ursula Fischer, Die Sprache Georg Trakls als Ausdruck seiner geschichtlichen 
und geistigen Stellung, Diss. (Masch.) Kiel 1948, 16f. 

115 Vgl. auch I, 137; 156. 

116 Vgl. noch O Rumeurs et Visions! (Depart). 

117 Bei Rimbaud vor allem in Une saison en enfer. 

118 Der bildhafte Ausdruck in den Dichtungen Georg Heyms, Georg Trakls und Ernst 
Stadiers, Heidelberg 1954. 

119 Wie man sie bei Rimbaud zu bewerten hat, ist eine andere Frage. 

120 Vgl. bei Trakl außerdem I, 27; 32; 54; 59; 60; 66; II, 138 £. 

121 Vgl. auch: „Es scheint, man hört ...“ (I, 60) u.ä. 
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wirklich hinzustellen; sie heben einander solcherart gegenseitig auf oder stellen 
einander doch zumindest in Frage: Hinter ihm steht sein toter Bruder, oder er geht 
die alte Wendeltreppe herab. (I, 62) ... jener lacht vergraben in sein purpurnes 
Haar; oder es ist ein Ort des Mordes ... (I, 127)... ihr Antlitz hat sie verlassen. 
Oder es neigt sich ... (I, 128)!2? Es ist ein kleiner verlassener Wagen im Buschholz. 
Oder er kommt den Fußsteig herab ... (222)'2? 

Nicht übersehen darf man schließlich die verstechnischen Anklänge. Daß beide 
Dichter zyklische Gedichte geschrieben haben, besagt natürlich noch nichts; aber das 
mehrfache Auftreten von (wenn auch frei behandelten) Sechshebern!?4 sollte uns doch 
an den französischen Alexandriner denken lassen, den auch Klammer verschiedent- 
lich beibehalten hat!?5. Ähnliches gilt für den rührenden Reim, den man im Französi- 
schen als besonderen Reiz empfindet, während er bei uns als Fehler angesehen wird; 
hier liegt allerdings die Anregung durch Baudelaire, den Trakl ja bekanntlich 
ebenfalls gelesen hat, näher. Ein paar Beispiele: mahlt / malt!?*; Abendmahl / Wun- 
denmal (I, 69) sind / sinnt (II, 153); herein /-Reihn (I, 20). Kein Zufall scheint auch 
das Auftauchen des gar nicht häufigen Reims Man hört im Düstern / zwei Kinder 
traurig und leise flüstern (128) in Trakls Werk zu sein: Geflüster / Zweiggedüster 
(II, 143); umdüstert / flüstert (I, 29); düster / Geflüster (I, 52)!?”. Daß zwischen der 
Form von Une saison en enfer und Les Illuminations einerseits und den Traklschen 
Prosadichtungen andrerseits enge Beziehungen bestehen müssen, liegt auf der Hand!?®, 


Die Tatsachenfülle der hier ausgebreiteten Belege zwingt dazu, die bis- 
herigen Äußerungen der Trakl-Literatur über das Verhältnis des Dichters zu 
Rimbaud weitgehend zu korrigieren oder zu ergänzen. Trakl hat einen ent- 
scheidenden, ja den entscheidenden Einfluß von Rimbaud emp- 
fangen, und zwar über Klammer. In seinem Werk finden sich wörtliche Ent- 
lehnungen fast ganzer Verszeilen und Sätze, weitgehende Übereinstim- 
mungen im Wortschatz, namentlich was den Bereich des Häßlichen und Ekel- 
haften betrifft, schließlich Übernahmen syntaktischer Eigentümlichkeiten und 
solcher der Wortbildung; auch in Titelwahl und Namengebung liegen Ge- 
meinsamkeiten vor. Der Einfluß erstreckt sich bis auf Intonation, Satzbau und 
sprachliche Struktur; dazu kommen metrische und verstechnische Anlehnun- 
gen, die freilich mehr allgemein die Beschäftigung mit der französischen 
Literatur verraten. Vor allem aber sind es Rimbauds kühne, neuartige, 
eigenwillige Metaphern und Motive, welche, vielfach zu wiederholbaren For- 
meln sich verfestigend und in einer die entferntesten Bereiche einbeziehen- 
den Verschränkung, die Traklsche Dichtung unverwechselbar geprägt haben. 


122 Vgl. u.a. noch I, 68; 87; 103ff.; 108; 149. Außerdem: Nachgelassene Gedichte 
a.a. 0.1102. 

132 In Sätzen wie Es ist niemand da und jemand. (194) oder Ich bin geborgen und bin 
e) Easy (195) ist das Aufheben der einen Aussage durch die folgende besonders 

eutlich. 

24 Ve171,321.2708.;11, 135: 

125 Aber weder Lindenberger noch Wölfel noch Mahrholdt ziehen diesen Schluß: sie 
notieren lediglich das Phänomen. 

12° „Melancholie“, in: Erinnerung an Georg Trakl 113. 

127 Vgl. Fischer a. a. O. 69. 

Was Lindenberger (a. a. 0.26), der die Beeinflussung von Trakls „freien Versen“ 
vertritt, nicht bemerkt. Aber gerade dafür hatte der Dichter ja genug Vorbilder; 
man denke an Hofmannsthal, Mombert, die (allerdings meist noch gereimten) 
Langverse Dauthendeys und vor allem die reimlosen Maeterlincks. 
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Und es kann gar keine Frage sein, daß hinter einem unmittelbar faßbaren 
Einfluß von solcher Stärke ein noch viel augedehnterer mittelbarer stehen 
muß. 

Dennoch haben Deuter des Traklschen Werkes, offenbar unter dem Zwang 
eines überkommenen Originalitätsbegriffes, immer wieder versucht, diese 
Beeinflussung auf irgendeine Weise zu bagatellisieren. Fritz Martini geht 
dabei am weitesten; er lehnt sie rundweg ab: „Trakl war ganz und gar nur 
er selbst ... Deshalb ist es ... irrig, bei ihm eine Nachfolgerschaft, sei es 
in Spuren Rimbauds, Verlaines, der großen Russen oder Hölderlins, als Vor- 
gang äußerer Übernahme zu suchen!2.“ Weniger radikal sind Eduard Lach- 
mann, der neuerdings „gewisse, wenn auch nicht tiefgehende Einflüsse!30“ zu- 
gesteht, und Walter Höllerer!3!. Daß sie trotzdem noch weit hinter dem tat- 
sächlich Vorhandenen zurückbleiben, bedarf keiner Erörterung. Daher genügt 
es auch nicht, wenn man erklärt, Trakl habe Rimbauds Dichtung „geliebt“, 
wie dies Johannes Klein!3? und Wolfgang Schneditz!3® tun. Ähnliches trifft 
auf die Äußerungen von Wölfel!3*, Kossat!35 und Hubert Senn?3® zu. Bei der 
oberflächlichen Abwertung Rimbauds nach dem Vorbild Meschendörfers ver- 
harrt Mahrholdt!37, und genau besehen macht auch Klaus Simon138 trotz aller 
Zugeständnisse nichts anderes. Zu welch abwegigen Vorstellungen dieses Be- 
streben nach Bagatellisierung schließlich führen kann, möge eine Bemerkung 
Webers veranschaulichen: „Wie wenig ... bedeutet es im Grunde zu wissen, 
daß Trakl...durch seine Gouvernante mit den Versen Rimbauds und Baude- 
laires vertraut wird .. .13%2!* Denn daß ausgerechnet eine Erzieherin, die zu- 
dem noch sehr bigott war!%, dem Knaben die Kenntnis der berüchtigten 
poetes maudits vermittelt haben soll, ist ja wohl höchst unwahrscheinlich. 


129 Was war Expressionismus? Deutung und Auswahl seiner Lyrik, Urach 1948, 116. 

130 Trakl und Rimbaud, in: Stimmen der Zeit 159 (1956/57), 71. 

131 Georg Trakl: Trübsinn, in; Die deutsche Lyrik. Form und Geschichte, heraus- 
gegeben von Benno von Wiese, Düsseldorf 1956, II, 411. 

132 Geschichte der deutschen Lyrik von Luther bis zum Ausgang des zweiten Welt- 
krieges, Wiesbaden 1957, 815. < 

133 Georg Trakl, Versuch einer Deutung des Menschen und des Dichters, in: III, 66 ff., 
hier: 80. 

184 Wölfel a.a.O.51. 

135 Er hat Klammer offensichtlich nur ganz flüchtig gelesen; vgl. p. 99! 

13886 Die Farben in der Dichtung, Diss. (Masch.) Innsbruck 1950. 

137 Mahrholdt a.a. 0.61: „Ihn [Trakl] bedrückte das Schmierige und Niedrige, er 
sprach es aus, um sich davon zu befreien; jenen [Rimbaud] reizte es, darum wurde 
er Unternehmer.“ 

188 Traum und Orpheus. Eine Studie zu Georg Trakls Dichtungen, Salzburg 1955, Of, 
Vgl. die Kritik Lindenbergers (a. a. 0.33, Anm.): »...the comparison is marred 
by Simon’s apparent contempt for Rimbaud'’s literary achievement. Auch die an- 
gekündigte Innsbrucker Dissertation von Margit Loidl (Arthur Rimbaud und Georg 
Trakl) scheint in diese Richtung zu tendieren, da es sich bei ihr, wie mir die Ver- 
fasserin freundlicherweise mitteilte, ebenfalls um einen Wesensvergleich handelt. 
Lachmann endlich (Trakl und Rimbaud a. a. O. 72) benützt einige rein inhaltliche 
Unterschiede nur, um „die so oft bezweifelte Christlichkeit Trakls“ zu bestätigen. 


199 Weber a.a.0.8. 
140 Dr. Zangerle brieflich an mich. 
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Französisch allerdings hat Trakl bei seiner Gouvernante gelernt, so daß 
er in der Lage war, die genannten Dichter auch im Urtext zu lesen. Darauf 
stützt sich Pamp, der eine Beeinflussung auf direktem Wege (ohne die Ver- 
mittlung Klammers, den er nicht kennt) nachweisen möchte. Und wirklich 
erscheint ein solches Unternehmen gar nicht so aussichtslos, wie man nach 
dem bisher Gesagten zunächst glauben sollte. Natürlich ist die Voraussetzung 
Pamps, Trakl habe nur den französischen Text gekannt, falsch; aber man 
erwäge doch, ob ein Dichter, der von einer Übersetzung so tief und nach- 
haltig beeindruckt wird wie Trakl von der Klammerschen, nicht mit Not- 
wendigkeit, falls er der Sprache nur einigermaßen mächtig ist, nach dem 
Original greifen müsse. In unserem Fall kommt hinzu, daß sicher auch die 
den Dichtungen vorangestellte Biographie Trakl durch ihre merkwürdigen 
Parallelen weiter anreizte. Sie beginnen schon bei der äußeren Erscheinung. 
Beiden Dichtern sagt man eine auffallende physische Robustheit nach, welche 
sie zu einer Lebensführung von genialischer Kraft drängte. Wie Rimbaud 
wanderte Trakl zu allen Jahreszeiten, betrank sich unmäßig, nahm Gift; 
die Motive des Schlafens im Freien und des tagelangen Dahindämmerns 
sind für den Österreicher aus dem Leben, für den Franzosen aus dem selbst- 
biographischen Werk bezeugt. Gemeinsam ist auch die Qual der Sinnlichkeit 
(bei Rimbaud im Monolog der wahnsinnigen Jungfrau spürbar), dann das 
gespannte Verhältnis zur Mutter! und der „dämonische Einfluß auf die 
Menschen“142, schließlich jenes Schockerlebnis mit der Reiterschar bzw. dem 
Pferd, das bei Trakl immer wieder auftaucht: „... der Schatten eines Rap- 
pen sprang aus dem Dunkel und erschreckte ihn“ (I, 155). Manchmal hat man 
geradezu den Eindruck, als habe Trakl bewußt sein Leben nach Rimbaud 
gestalten wollen, etwa wenn man von seiner Fürsorge für die Dirnen wie 
für die Erniedrigten und Verlumpten überhaupt!# erfährt oder von seinen 
Plänen, nach Borneo auszuwandern (was man bisher als einzige biographische 
Entsprechung erkannt hat). Es kann uns daher nicht überraschen, daß sich 
sogar die Vorfälle zwischen Rimbaud und Verlaine in Brüssel legenden- 
haft an Trakls Person heften: ein Freund habe, heißt es, auf ihn geschossen14, 

Vergleicht man nunmehr das französische Original, so ergeben sich Über- 
einstimmungen, die unsere Vermutung bestärken, wo nicht gar zur Wahr- 
scheinlichkeit machen. Nur die wichtigsten seien genannt: 

Mond und Sterne werden, in brüskem Gegensatz zur gekamten Tradition, negativ 
bewertet1#5; der Himmel kann schwarz erscheinen, ebenso die Sonne (wenn auch bei 


Rimbaud vorläufig erst als Metapher)14. Beide Dichter kennen den ungewöhnlichen 
roten Schatten (I, 191; II, 146)147, An Entsprechungen aus Bildersprache und Motivik 


141 Vgl. Ilse Demmer, Georg Trakl, Diss. (Masch.) Wien 1933, 22. 

142 2,2.0.30. 

148 Vgl. Schneditz a. a. O. 84 sowie Klammer 197. 

144 Mahrholdt a. a. O. 38. 

145 Une mauvaise Etoile (Roman); vgl. I, 149 u.ö. Bei diesen Vergleichen wird alles, 
was von Rimbaud zu Trakls Zeit zugänglich war, herangezogen. 

Un shako surgit, comme un soleil noir! (L’Eclatante victoire de Sarrebruck). 

47 Une ombre rousse (Les Soeurs de Charite). 
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liegen vor: Rosige Osterglocke im Grabgewölbe der Nacht ..., (1,105) ... il sonne une 
cloche de feu rose dans les nuages. (Phrases) Wenn es Nacht wird, siehst du mich aus 
vermoderten Augen an, / In blauer Stille verfielen deine Wangen zu Staub. (III, 11) 
Et, presque chaque nuit, ... le pauvre frere se levait, la bouche pourrie, les yeux 
arraches ... (Vagabonds) Leise rollen vergilbte Monde / Über die Fieberlinnen des 
Jünglings ... (I, 86) Or des lunes d’avril au coeur du saint lit! (Me&moires IM Rein 
totes Lamm zu meinen Füßen ... (I, 191) ... le blanc Agneau Pascal, & leurs pieds 
chers ... (Michel et Christine) Enkelkind, das Milch und Sterne trinkt. (1, 79) ... les 
flueurs d’astres lactes ... (L’Homme Juste) Auf deine Schläfen tropft schwarzer 
Tau, / Das letzte Gold verfallener Sterne. (I, 95) Oü des pleurs d’or astral tombaient 
des bleus degres. (Paris se repeuple) O Mund! der durch die Silberweide bebt. (I, 26)14 
Dehors le mur est plein d’aristoloches / Oü vibrent les gencives des lutins. (Jeune 
menage) Auch in der eigentümlich evozierenden Struktur der Ellipse am Gedict- 
anfang äußert sich Gemeinsames; man vergleiche: Herbst: schwarzes Schreiten am 
Waldsaum ... (I, 127) Erinnerung: Möven gleitend über den dunklen Himmel ... (I, 
132) L’eau claire: comme le sel des larmes d’enfance ... (M&moire I) Einiges könnte 
auch auf Fehlübersetzung beruhen, so vor allem das Bild der Feuerblumen (I, 61) nach 
Rimbauds fleurs feues (Est-elle Almee?)“#®, 


Wie man sieht, stammen diese Parallelen beinah alle aus dem späteren 
Werk Trakls. Wenn daher Pamp gerade in den frühesten Arbeiten des 
Dichters eine Beeinflussung zu erkennen glaubt!5°, ist eine sorgfältige Prü- 
fung der Belege angebracht. Sie erweisen sich dabei in der Tat entweder 
als topisch oder als gängige Schreibweise der herrschenden literarischen 
Richtungen. Besonders deutlich ist dies bei der Schauspielmetapher!5i, auf 
die sich Pamp beruft; aber auch die Ähnlichkeit einer Stelle aus der Skizze 
„Iraumland“ (II, 14) mit dem Eingang von Rimbauds „Credo in unam“ 
führt, wie Pamp selber zugibt!52, letztlich auf einen Topos zurück. Die wei- 
nende Weide!53 und die blut-purpurnen Himmel!5% dagegen wurzeln offen- 
sichtlich in der symbolistisch-neuromantischen Sprache der Jahrhundert- 
wende. So frühe Entlehnungen - die Skizze „Traumland“ erschien 1906 (!), 
und auch die in Frage kommenden Gedichte dürften sehr früh liegen - 
würden zudem ja bedeuten, daß Trakl zunächst das Original und dann erst 
die Klammersche Übertragung kennengelernt hätte. Nach allem, was sich 
feststellen läßt, verhält es sich aber gerade umgekehrt. 


148 Dazu noch: Doch aus Gezweigen winkt ein sanfter Geist ... (I, 26); Ein Strauch 
voll Larven. (Der Brenner Jg. 3, Bd. 5 [1912/13], 217); ... das silberne Antlitz des 
Freundes ..., / Lauschend im Laub oder im alten Gestein ... (I, 133) Geist der 
aus Bäumen tritt und bitterm Kraut ... (Nachgelassene Gedichte a. a. 0. 1101). 

Vgl. auch die Verwandtschaft mit dem Bild des Fauns, der durch die Büsche 
lacht (s. o.). 

149 Das ee als Adj. = verstorben. Vgl. auch noch: Legende des Walds. (I, 111) 
und legendes du ciel (Fairy). 

150 Pamp a.a.O. 403. Ro 

151 Vgl. Ernst Robert Curtius, Europäische Literatur und lateinisches Mittelalter, 
Bern 1948, 146 ff. 

152 Pamp a.a. 0. 398 a 

153 ]], 62; 72. Vgl. „Ophelia“. 

Pe: rn = 0,401. Lindenberger (a. a. 0.23) schränkt allerdings schon:selber 
ein: „Here Rimbaud’s influence extends no further than the subject matter, for 
the two poems are entirely different in method.“ 
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Wann hat Trakl Klammers Buch (und daran anschließend das französi- 
sche Original) zum ersten Male in die Hand bekommen? Oder besser ge- 
fragt: seit wann läßt sich ein deutlicher Einfluß im Schaffen des Dichters 
nachweisen? Die Klammersche Übertragung erschien 1907; damit haben wir 
einen terminus a quo. Die Überprüfung der Gedichte ergibt nun für das 
Ende des Jahres 1912 eine derartige Häufung von unwiderleglichen Über- 
einstimmungen!55, daß wir damit auch einen vorläufigen terminus ad quem 
erhalten. Zwischen 1907 und 1912 also muß Trakl das dichterische Werk 
des Franzosen kennengelernt haben. Wir gewinnen einen weiteren An- 
haltspunkt, wenn wir die erste Sammlung von Gedichten vergleichen, die der 
Dichter seinem Freund Buschbeck im Sommer 1909 übergab. Keines der 
vielen Gedichte aus dieser Sammlung verrät auch nur in einem einzigen 
Vers den mächtigen Einfluß Rimbauds. Erst in der Zusammenstellung ein- 
zelner undatierter Gedichte aus dem Zeitraum zwischen 1908 und 1912156 
findet man, und zwar bereits weithin bestimmend, die charakteristischen 
Spuren der Klammerschen Übersetzung, während unmittelbare Entsprechun- 
gen zum französischen Text noch vollständig fehlen. Das bedeutet somit, daß 
die Beeinflussung — jedenfalls soweit man den Vorgang aus dem Werk zu 
erschließen vermag — nicht vor 1909 stattgefunden haben kann; denn erst in 
dem Gedicht „An Mauern hin“, welches in der Ausgabe unmittelbar auf das 
am 10. 7. 1909 im Salzburger Volksblatt veröffentlichte „St.-Peters-Friedhof“ 
folgt, begegnet ein unverkennbarer Rimbaud-Anklang!5”. Die Meinungen 
von Pamp, daß das Jugendwerk stärker beeinflußt sei!58s, und von Fischer, 
die eine Einwirkung während des ganzen Zeitraums ab 1907 für möglich 
hält!5%, erweisen sich somit als irrig. Aber auch Lachmanns These, Trakl 
habe Klammers Übersetzung erst im Hause Ludwig von Fickers kennenge- 
lernt!60, ist unhaltbar. Wie Schneditz mitteilt!61, bereitete ein Brief Busch- 
becks vom 13.5.1912, in dem er dem Dichter eine Einladung von Fickers 
übermittelt!®2, die „erste entscheidende Begegnung“ mit diesem vor. Schon 
im März-Heft des Flugblattes „Der Ruf“ jedoch und ebenso in der Ausgabe 
des „Brenner“ vom 1.5.1912 stehen Trakl-Gedichte, die eindeutige Über- 
nahmen aus dem Klammerschen Buch enthalten!#. Der Vorgang der Be- 
einflussung muß folglich früher liegen. So kommen wir etwa in die Jahre 
1910/11; denn es ist ja durchaus nicht sicher, daß die verstreuten Gedichte 


155 Vgl. „Psalm“ (1.10.12), „Trübsinn“ und „Verwandlung“ (15.10.12), „In den 
Nachmittag geflüstert“ (1.11.12), „De Profundis“ (15.12.12), „Helian“ (1.2.13). 
Die Daten bezeichnen jeweils die Erstveröffentlichung im „Brenner“. 

15€ Einige davon sind, wie Buschbeck anmerkt (II, 7f.), auch noch später entstanden. 

157 Unendliche Liebe gibt das Geleite (II, 120). 

158 Pamp a.a.0. 399. 

159 Fischer a.a. 0.16; 21. 

160 Lachmann, Trakl und Rimbaud a. a. 0.71. 

11 Georg Trakl in Zeugnissen der Freunde, herausgegeben von Wolfgang Schneditz, 
Salzburg 1951, 27. 

'* „Herr v. Ficker schrieb auch, Du sollst ihn doch einmal besuchen“ (a. a. O. 38). 

163 „Heiterer Frühling“ bzw. „Vorstadt im Föhn“. 
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aus der Zeit zwischen 1908 und 1912 chronologisch angeordnet sind: „An 
Mauern hin“, das neben einem Gedicht von 1909 erscheint, mag ebensogut 
viel später entstanden sein. Endgültige Klarheit kann hier erst die dringend 
benötigte historisch-kritische Ausgabe schaffen. Immerhin dürfen wir einst- 
weilen, da auch das 1910 datierte Puppenspiel „Blaubart“ noch keine faß- 
baren Anklänge aufweist, den entscheidenden Rimbaud-Einfluß auf die 
Jahre 1911/12 festlegen!s“. Brunner, der für die Zeit um 1911 einen 
Einschnitt setzt!®, bestätigt diese Folgerung aus seiner Kenntnis des Nach- 
lasses heraus. Dasselbe tut, vom Stilistischen ausgehend, Mahrholdt, wenn 
er erklärt: „Um diese Zeit fand er [Trakl] auch endgültig die Form, in die 
sein Wesen aufgehen konnte!#.“ Daß seine Aussage in viel höherem Maße, 
ja geradezu wörtlich zutrifft, ahnt Mahrholdt nicht. 

Selbst wenn (was höchst unwahrscheinlich ist) Trakl die Dichtungen des 
Franzosen schon früher kennengelernt haben sollte, so bliebe doch die Tat- 
sache bestehen, daß diese Bekanntschaft sich plötzlich, mit bestürzender 
Gewalt und innerhalb eines verhältnismäßig kurzen Zeitraums im Schaffen 
des Dichters ausgewirkt hat. Das heißt: entgegen der Ansicht Fischers1#7 gibt 
es bei Trakl einen entscheidenden Impuls von außen und somit auch eine 
echte Entwicklung. Ohne die Begegnung mit dem Oeuvre Rimbauds zu 
berücksichtigen, ist eine Periodisierung seines Gesamtwerkes unmöglich. Es 
gıbt einen epigonalen, verschwommen-blassen Trakl des Frühwerkes, der 
die verschiedenen Zeitströmungen schlecht und recht zu verarbeiten ver- 
sucht1#8; es gibt eine Zeit des Umbruchs, in der ungestüm und doch schon 
sehr bald mit vollendeter Souveränität die neuen Mittel ergriffen werden; 
und es gibt einen späten und reifen Trakl, der alle Anregungen in sich auf- 
genommen und zur unverwechselbar eigenen Sageweise geläutert hat. Mit 
anderen Worten: es gibt Traklsche Dichtung vor der Begegnung mit Rim- 
baud (soweit wir feststellen können, bis etwa 1911), dann die bereits voll- 
gültige Dichtung während dieses Vorgangs (in der Hauptsache auf 1912 
konzentriert)!®® und schließlich die Vollendung des Werkes nach der Be- 
gegnung mit Rimbaud, in den beiden letzten Lebensjahren des Dichters. Et- 
waige Vor- oder Nachklänge berühren diese Einteilung nicht!”°. 

Rimbauds Werk hat eine unglaubliche Faszination auf Trakls Dichten 


164 Lindenbergers Bemerkung (a. a. 0.21), der Einfluß äußere sich am stärksten in 
„the latter parts of 1912“, kann man akzeptieren. 

165 Brunner a.a.O. 129. 

186 Mahrholdt a. a. O. 58. 

SUB rra.ar0.457: 

= are a.a.O. Unter ihnen befindet sich auch der Einfluß Maeterlincs, der 
sich dann mitunter mit dem Rimbauds vermengt. aA) BER 

168 Wenn die aufgezeigten Parallelen für das Gedicht „Heiterer Frühling stimmen, 

wäre auch die Bekanntschaft mit dem französischen Original bereits in diese Zeit 

ren. ’ 

Er meANan bzw. Klammers finden sich auch noch im späteren Werk, nicht 

zuletzt — und entgegen Lindenbergers (a. a. O. 32) Behauptung — in den Prosa- 

dichtungen; vgl. „Traum und Umnactung“ (erstmals erschienen am 1.2.1914) 

oder das Dramenfragment vom Mai desselben Jahres. 
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ausgeübt; daran ist nicht zu rütteln. Man hätte jedoch nur eine Unbekannte 
durch eine andere ersetzt, wollte man sich mit dieser Feststellung be- 
gnügen. Wir müssen nach den Folgerungen fragen, die sich aus ihr ergeben. 
Worin liegt also die Bedeutung Rimbauds für Trakl? Die gelegentliche Er- 
klärung, der Dichter verdanke dem Franzosen eine Ausweitung seines 1yri- 
schen Wortschatzes auf Bereiche, die bisher als tabu galten, befriedigt nicht. 
Viel bedeutsamer sind offenbar die motivlichen Anregungen und vor allem 
die radikalen Neuerungen in der Metaphorik. Trakl hat, dürfen wir zunächst 
ganz allgemein sagen, bei Rimbaud die ihm gemäßen Ausdrucks- 
mittel gefunden: „Les trouvailles et les termes non soupgonne&s, — possession 
immediate“, wie es in Rimbauds marktschreierischem „Ausverkauf“ prophe- 
tisch heißt. Die Bilder und Motive aus - um nur die wichtigsten Quellen zu 
nennen — „Kindheit“, „Antike“ und den von Klammer miteinander ver- 
einigten Stücken „Arbeiter“ und „Graue Himmel von Kristall“, aus „Une 
saison en enfer“ und den Gedichten „Ophelia“, „Die Läusesucherinnen“, 
„Vokale“ und „Faunskopf“ waren die vorgegebenen Formen, die in ein- 
zigartiger Weise Trakls Erfahrungen aufnehmen konnten, ja diese überhaupt 
erst sagbar machten. Nun sah er die Möglichkeiten, nun faßte er den Mut 
zur Gestaltung einer neuen Dichtung. Das glatte epigonale Gereime ver- 
stummt: Rimbauds Werk in Klammers Verdeutschung hatte dem Dichter mit 
einem Male die Zunge gelöst!71. 

Die Alchemie des Wortes, welche Trakl im Umgang mit Rimbauds Dich- 
tung lernte, bestand nach der Formulierung Lindenbergers „in breaking the 
logical junctures of conventional poetic language!?2.“ Dieser Prozeß ging 
stufenweise vor sich. Zunächst wich die vergleichende Haltung des Dichters 
jener unmittelbaren metaphorischen Zusammenschau, die Gottfried Benn 
später als „primäre Setzung“ bezeichnen sollte!?8. Paul Claudel beschreibt den 
Vorgang bei Rimbaud; aber seine Worte gelten ebenso für Trakl: „... le 
mot ‚comme‘ disparaissant, ... les deux termes de la metaphore lui parais- 
sent presque avoir le m&me degr& de realit&!74.“ Die Metapher verabsolutierte 
sich schließlich vollends, und was anfangs nur eine unerhörte Raffung logisch 
noch zusammenhängender Teile gewesen war, wurde zuletzt zur reinen 
alogischen Bildlichkeit. Man betrachte Trakls lautmetaphorische Assoziati- 
onen, um diese durch die Begegnung mit Rimbaud ermöglichte „Befreiung 
der dichterischen Figur!75“ zu ermessen. Abstrakte Tonfolgen zeugen hier 


1 Lindenbergers Abwertung (a. a. 0.22) der Klammerschen Übertragung — er nennt 
sie „pedestrian“ — ist ungerechtfertigt. Denn wäre Klammers Sprache wirklich so 
hölzern gewesen, hätte sie Trakl sicher nicht so tief und nachhaltig beeindruckt. 
Blume (a. a. OÖ. 112) beweist ein viel besseres Urteil. Natürlich ist zuzugeben, daß 
Klammer oft sehr frei und verschiedentlich auch falsch übersetzte; aber dichterisches 
Feuer, an dem Trakl sich entzünden konnte, besaß er unleugbar. 

172 Lindenberger a.a. 0.34. 

173 Probleme der Lyrik, 2. Aufl. Wiesbaden 1951, 16. 

174 Vorwort (p. 10) zur Ausgabe der „Oeuvres de Arthur Rimbaud“ von Paterne Ber- 
richon, Paris 1924. 

5 Rainer Maria Rilke, Briefe aus den Jahren 1914—21, Leipzig 1938, 126. 
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alogische Bilder!?*. Die Laute dominieren: „... les atroces fleurs qu’on 
appellerait caeurs et seurs, damas damnant delangueur...“ (M£tropolitain)177 
Bei Trakl entsprechen Sätze wie: „Und in heiliger Bläue läuten leuchtende 
Schritte fort“ (I, 102). Rimbauds Prägung „les roses des roseaux des 
longtemps d&vor&es* (M&moire) wiederholt genau — so paradox dies, vom 
Sinn her gesehen, anmutet — Trakls „rosig hängt ein Tropfen Tau im Ros- 
marin“ (I, 70)178 oder, noch deutlicher, „Oh, die Rosen, grollend in Don- 
nern“ (II, 108)17°, Es ist, nach einem treffenden Wort von Paul Valery, die 
vollendete „incoherence harmonique“18%, Sie waltet auch, obgleich auf an- 
dere Weise, in Trakls irrealer Farbgebung, die weder auf Erlebnisse!st 
noch auf die Einwirkung von Drogen!® zurückgeführt werden kann. Es 
handelt sich vielmehr erneut um ein „sehr bewußt gehandhabtes artistisches 
Prinzip“183, nämlich um eine Form der absoluten Metapher, die der Dichter 
von Rimbaud übernommen hat. Vornehmlich im „Bateau ivre“184, aber 
auch in den übrigen Gedichten und Prosastücken bot sich Trakl eine Fülle 
solcher farblichen Verfremdungen!ss. Hinzu kamen die programmatischen 
Strophen des Sonetts „Voyelles“, das als eine kühne Demonstration der 
Baudelaireschen „Correspondances“ die Gleichsetzung von Farben und Lau- 
ten verkündete, und die enthusiastische, gerade auch die Farbensprache 
preisende Einleitung, die Stefan Zweig für Klammer geschrieben hatte. 
Theorie und Praxis der zeitgenössischen Malerei, mit deren Vertretern Trakl 
ja teilweise sogar persönliche Beziehungen verbanden!®, bestätigen diese 
„volle unbeschränkte Freiheit des Künstlers in der Wahl seiner Mittel“187. 


176 Fischer a. a. 0.40; 76; 81. Vgl. auch Friedrich a. a. 0.70. 

177 ibid. 

178 Rosmarin blüht bläulich-weiß. 

179 Kossats Meinung (a. a. O. 82), die Traklschen Prosadichtungen lägen „jenseits alles 
Lautlichen“, ist abwegig. Vgl. dagegen Walther Killys Nachweise (Wandlungen 
des lyrischen Bildes, Göttingen 1956, 101). 

180 Lettres ä quelques-uns, Paris 1952, 240. 

1831 Wie Senn (a.a.O.171f.) meint. Vgl. dagegen Schneider a. a. O. 136. Dieser ver- 
kennt allerdings den Einfluß Rimbauds, wenn er schreibt: „Mit der Farbmeta- 
phorik hat Trakl sich und der Ausdruckskunst neue Provinzen erobert“ (a.a. O. 
127). 

se: ri Walther Riese (Das Sinnesleben eines Dichters: Georg Trakl, Stuttgart 1921, 
33) hat man vor allem immer wieder das Meskal(in) genannt. Theodor Spoerri 
(Georg Trakl. Strukturen in Persönlichkeit und Werk, Bern 1954, 95) widerlegt 
diese These endgültig: „Es ist ... von vornherein unwahrscheinlich, daß Trakl 
Meskalin genommen hat, da von einem solchen Abusus erstens nichts vermerkt 
ist, zum andern aber selbst für einen Apotheker die Beschaffung damals schwierig 
gewesen sein dürfte, denn die ersten Versuche im deutschen Sprachgebiet wur- 
den... von Knauer im Jahre 1911 angestellt.“ 

183 Schneider a. a. O. 136. 

184 Vgl. Klammer 174ff.: grüne Nächte, silberne Sonnen, schwarzer Gestank etc. 

185 Vgl. Reinhold Grimm, Untersuchungen zur poetischen Funktion der Farben, Diss. 
(Masch. ) Erlangen 1956, 130 ff. 

186 Vgl. z.B. seine Freundschaft mit Kokoschka. er . 

187 Wassily Kandinsky, Über das Geistige in der Kunst, 4. Aufl. Bern-Bümplitz 1952, 
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Daraus ergibt sich als weitere Folgerung, daß auch Trakls Gedichte ge- 
macht wurden. Der Osterreicher war in viel höherem Maße, als man ge- 
meinhin wahrhaben will, ein bewußt schaffender Künstler, der unentwegt 
an seinen Worten formte. Zeugnisse dafür liegen vor; man hat sie jedoch 
bisher nie genügend beachtet. Man möchte der Auseinandersetzung mit dem 
scheinbaren Chaos der Traklschen Bildwelt ausweichen und erklärt den Dich- 
ter deshalb für einen willenlosen Visionär, dem jede Ordnungsmöglichkeit 
versagt gewesen sei!®. Statt dessen sollte man nachlesen, was Felix Brunner 
über Trakls Nachlaß berichtet. Man entdecke, heißt es da, „richtige Probier- 
zeilen, wo die Magie des Wortes in unermüdlichem Ringen erarbeitet wur- 
de :..“ Brunner fährt fort: „Sobald eine Wortfügung geglückt ist, wird sie 
festgehalten und taucht dann dafür mehrere Male auf ... Die einzelnen 
Niederschriften sind nämlich fast nie wirkliche Gedichte, also von einer 
gewissen Einheitlichkeit!®.“ Trakls Dichtweise ist eben weder durch Träume 
noch durch Drogen bedingt, sondern Ausdruck eines Stils, und zwar jenes 
modernen Iyrischen Stils, an dessen Ursprung (wenigstens für den deut- 
schen Expressionisrnus) vor allem Rimbaud steht. Man braucht freilich nicht 
so weit zu gehen wie Paul Valery, der am 23.2.1943 an Jean-Marie Carre 
schrieb: „La litterature poetique est envahie aujourd’hui par un esprit de 
mysticisme et m&me d’illuminisme qui fait trop aisement tenir pour r&vela- 
tions les effets d’une certaine ‚Rhetorique‘1%%,.“ Trakls Dichtung ist ohne 
Zweifel mehr als bloße Technik; aber sie hat sich an ihr nicht nur entschei- 
dend geschult, sondern überhaupt erst erkannt. 

Wie der Dichter seine eigenen Satzfragmente und Bilder, die zu den ver- 
schiedensten Zeiten entstanden waren, als „wandernde Ausdrucksteile191“* 
mosaikartig zu neuen Gebilden zusammenfügte, so baute er auch Bilder, 
Motive, ja ganze Zeilen aus dem Werk Klammers bzw. Rimbauds in seine 
Verse ein. Die Tatsache läßt sich nicht leugnen: Trakl hat das bizarre 
Labyrinth dieser Dichtung bedenkenlos als Steinbruch benutzt. Ein solches 
Vorgehen mindert sein Dichtertum keineswegs; es setzt allerdings ein 
gewandeltes Verhältnis zum vorgeformten literarischen Gut voraus, das nicht 
mehr Alleinbesitz eines originalen Kunstschöpfers bleibt, sondern gleich- 
berechtigt als Stoff neben anderem Stoff erscheint!%2, Trakl beschränkte sich 
denn auch nicht auf Rimbaud, obwohl dessen Werk die Hauptquelle für 
solche Entnehmen darstellt; er verfuhr in gleicher Weise mit Hölderlin, 


188 Vgl. Martini (a.a.O. 112): „Alle seine Gedichte erscheinen wie willenlose Auße- 
rungen [einer] quälenden inneren Besessenheit ...“ Ähnlich Lachmann (Kreuz 
und Abend 86) u.a. 

‘# Brunner a.a.O.128ff. Schneditz (a.a. 0.95) teilt Ähnliches mit. Vgl. dazu jetzt 
auch Walther Killy, Gedichte im Gedicht. Beschäftigung mit Trakl-Handschriften, 
in: Merkur 12 (1958), 1108ff. Killys Ergebnisse stützen das hier Ausgeführte in 
hohem Maße. 

190 Valery a.a.0.239f. 

191 Fischer a.a.O. 113. 

12 Diese Haltung gilt in der modernen Dichtung weithin. Es sei nur an Benn und 
Brecht erinnert. 
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Baudelaire und Dostojewski. Daß dies bewußt geschah, steht außer Zweifel!93; 
die Frage ist nur, wie man es im einzelnen zu deuten habe. Mahrholdts Er- 
klärung, Trakl habe „das Übernommene als Vermächtnis empfunden und 
deshalb belassen “194, überzeugt jedenfalls nicht. Was sich hier manifestiert, 
ist vielmehr die Neigung der Moderne zur Mystifikation, zur Maske, zum 
verhüllenden und doch anspielenden Chiffrieren. Trakls Werk weist eine 
Fülle solcher Züge auf. So spiegelt, um nur ein bisher übersehenes Beispiel 
zu nennen, das „Kaspar Hauser Lied“ das Schicksal des unschuldigen Men- 
schen zwar zunächst in der Titelgestalt, bezieht aber bei der Ermordung 
dann Motive ein, die nicht der historischen Überlieferung entstammen (Kas- 
par Hauser wurde bekanntlich im Ansbacher Schloßgarten niedergestochen), 
sondern einer ähnlichen Situation aus Dostojewskis Roman „Der Idiot“, wo 
Rogoshin dem Fürsten Myschkin im abendlich dunklen Hauseingang auf- 
lauert. Beide, Hauser und Myschkin, symbolisieren das Fremdsein in der 
Welt der Menschen; ihre Verschränkung vertieft den Gehalt des Gedichts, 
aber sie tut es auf eine hermetische Weise. 

Eine letzte Folgerung drängt sich zumindest als Frage auf. Wenn nach 
T.S. Eliot185 der Dichtergeist ein Gefäß ist, in dem sich zahllose Empfin- 
dungen, Wortfolgen und Bilder ansammeln, so gilt dies in besonders exem- 
plarischem Maße für den Trakl des Rimbaud-Erlebnisses um 1911/12. Die 
damals entstandenen Gedichte enthalten die meisten Übernahmen. Man 
kann sich des Eindrucks nicht völlig erwehren, als habe Trakl in dieser 
Zeit nicht nur Rimbauds dichterisches Verfahren experimentierend nach- 
geahmt, sondern zugleich auch ein sprachliches Experiment vermit- 
tels der Montage von Rimbauds eigenen Bild- und Motivteilchen betrieben. 
Das würde bedeuten, daß an die Stelle des traditionellen schöpferischen 
Prozesses, bei dem der Dichter einen ihm vorschwebenden ideellen Zusam- 
menhang gestaltend in Worte umsetzt, wenigstens zeitweise der umgekehrte 
Vorgang getreten wäre: man kombiniert mit tastender Hand fremde, seltene, 
vielfältiger Verknüpfung fähige Worte und Bilder und hofft, daß aus ihrer 
Zuordnung ein neuer, vielleicht nicht einmal von fern geahnter Sinn sich 
erschließe. „Die Sprache selber dichtet das alogische Bild“, bemerkt Fischer 
mit Recht, „nicht das Bewußtsein!%,“ Und Killy zitiert beifällig Albert 
Beguins Außerung: „Le potte semble £tre celui qui fait confiance ä certaines 
associations, pour lui m&me inexplicables, choisies parce qu’elles appellent 
en lui un assentiment irraisonn&197,* Am deutlichsten läßt sich diese wage- 
mutige Hingabe an das Eigenleben der Bilder in den Gedichten verfolgen, 
die aus einer Aneinanderreihung disparater Aussagen bestehen: 


198 Vgl. auch Fischer a.a.O. 14, Mahrholdt a. a. 0.61. 

2184 ıhid. 

195 Ausgewählte Essays 1917—1947, Frankfurt am Main 1950, 106. 

1ssch; SE DERIE 

a07 Free suivi de Poesie et Mystique, Paris 1936, 106. Vgl. Walther, Killy, 
Das Spiel des Orpheus. Über die erste Fassung von Georg Trakls „Passion ‚in: 
Euphorion 51 (1957), 423 ff. Höllerer (a.a. O.415f.) gelangt, obgleich von einem 
anderen Ansatz her, zu ähnlichen Überlegungen. 


314 Reirhold Grimm 


Im grünen Tümpel glüht Verwesung. 
Die Fische stehen still. Gotts Odem 
Wect sacht ein Saitenspiel im Brodem. 
Aussätzigen winkt die Flut Genesung. 


Geist Dädals schwebt in blauen Schatten, 
Ein Duft von Milch. in Haselzweigen. 
Man hört noch lang den Lehrer geigen, 

Im leeren Hof den Schrei der Ratten. (I, 30) 


Mit einer beinah stimmungsvollen Landschaftsschilderung, aus der sie 
herauswachsen, koppeln diese Verse mehrere kühne, untereinander völlig 
unabhängige Bilder und Motive aus dem Klammerschen Rimbaudtext, dazu 
eine abrupte Formel Hölderlins!?® und endlich einen Fetzen roher, unge- 
formter Wirklichkeit aus den beiden Bereichen des Banalen und des Wider- 
lichen. Das Gedicht in seiner Gesamtheit, das von einer ganz und gar gegen- 
wärtigen, sofort wiederholbaren Situation ausgegangen war (Sonne scheint 
durch die Hände), mündet in die hieroglyphische Verknüpfung einer mytho- 
logischen Figur mit einer aus Rimbaud entlehnten Wendung: „Narziß im 
Endakkord von Flöten.“ 

Mit solchen Versen scheint der Geist der Dichtung ins Unbekannte grei- 
fen zu wollen. Er hat die logischen Bezüge der Dinge gelöst, die Einzelteile 
isoliert, um Freiheit zu schaffen für Erfahrungen, die bisher unzugänglich 
waren. Wer dächte hier nicht an Rimbauds Konzeption des Seher-Dichters? 
„Le Poete se fait voyant par un long, immense et raisonn€ dereglement de 
tous les sens“, hatte der Sechzehnjährige einst proklamiert. „Il arrive & 
l’inconnu ...199* Offenbar zielte Trakl wie Rimbaud eine Zeitlang auf eine 
solche schöpferische Auflösung aller Bindungen ab, wenn auch nur im 
Bereich der Sprache. Seine Verse aus diesen Jahren sind, um mit Wölfel zu 
reden, „eine komplizierte Komposition aus Erinnerung, Gegenwart, Traum, 
gedichteter Welt und gedichteter Dichtung .. .2°“ Was das Zusammenwirken 
so heterogener Elemente immer wieder evoziert, vermag weder der Dichter 
noch der Leser zu erklären, so „verständlich“ im einzelnen das meiste auch 
erscheint. Es ist das Geheimnis der Traklschen Poesie, einer Art von 
„synthetischer Dichtkunst“, wie Hans Arp als Bezeichnung für seine eigenen 
Sprachexperimente vorschlägt2%. Denn auch diese verwirklichen die in Rim- 
bauds Konzeption angelegte Möglichkeit, freilich in trivialster Form: der 
wagemutige Dichtergeist nimmt die Gestalt eines fluchenden Setzers an. 
„Ich schrieb diese Gedichte“, heißt es über das Entstehen der Sammlung 
„Die Wolkenpumpe“ von 1917, „in einer schwer leserlichen Handschrift, 
damit der Drucker gezwungen werde, seine Phantasie spielen zu lassen und 


18 Vgl. „Dädalus Geist“ („An Zimmern‘). 
1 Arthur Rimbaud, Oeuvres completes. Texte &tabli et annote par Rolland de 


Reneville 7 Jules Mouquet, Paris 1954, 270f. (Brief an Paul Demeny vom 
ISIS): 


200 Wölfel a.a.O. 63 (über den „Helian‘). 


201 Wortträume und schwarze Sterne. Auswahl aus den Gedichten der Jahre 1911 bis 
1952, Wiesbaden 1953, 9. 
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beim Entziffern meines Textes dichterisch mitzuwirken?%.“ Das ist das 
groteske Ende des ungeheuren Anspruchs, mit dem Rimbaud aufgetreten 
war. Die leidvoll-gefährdete Gestalt des österreichischen Dichters aber ge- 
winnt vor dem Hintergrund der dadaistischen Gaukeleien erst ihre eigent- 
liche Größe. Wenn irgendeiner, so gehört Georg Trakl zu jenen „furchtbaren 
Arbeitern“, wie Rimbaud sie vorausgesehen hat: „... viendront d’autres 


horribles travailleurs; ils commenceront par les horizons oü l’autre s’est 
affaisse203!“ 


2 222.0.7. 203 Rimbaud a.a.O. 271. 


BESPRECHUNG 


Hamanns Briefe 


Johann Georg Hamann: Briefwechsel. Herausgegeben von Walther Ziesemer 
und Arthur Henkel, Insel-Verlag, Erster Band 1751—1759. 1955. 477 S. — Zweiter 
Band 1760—1769. 1956. 539 S. — Dritter Band 1770—1777. 1957. 469 S. Pr. je 
30.— DM. 


Historisch-kritische Ausgaben haben ihre Schicksale. Wir hatten mit ihnen in den 
letzten Jahrzehnten wenig Glück. Die großen editorischen Unternehmen ermangelten 
seit dem ersten Weltkrieg zumeist der Gunst des Augenblicks. Sie ermangelten der 
Kontinuität, blieben unvollendet und gerieten nicht selten in Vergessenheit. Sie sind 
in solchen Schicksalen ein Spiegel unserer Geschichte. Die Ausgabe der Werke und 
Briefe Johann Georg Hamanns bezeugt es unmißverständlich. Die Preußische Akade- 
mie der Wissenschaften und die Königsberger Gelehrte Gesellschaft hatten sie ehedem 
in ihre Obhut genommen. Ein umfänglicher Rechenschaftsbericht ließ nicht lange auf 
sich warten!. Aber danach war bis zum Ende des zweiten Weltkrieges nur noch wenig 
von ihr zu hören. Als 1945 nach dem staatlichen Zusammenbruch Muße und Be- 
sinnung zurückkehrten, wenngleich noch lange unter erschwerten Arbeitsbedingungen, 
waren die beauftragten Herausgeber Josef Nadler und Walther Ziesemer durch staat- 
liche Grenzen voneinander getrennt. Nur dem Umstand, daß wenigstens die Photo- 
kopien gerettet wurden, ist es zuzuschreiben, daß die Werke in den ersten Nachkriegs- 
jahren begonnen und unlängst abgeschlossen werden konnten — in Osterreich nun- 
mehr, wohin der preußische Hamann kaum je Beziehungen hatte?. Die Schicksale der 
Briefausgabe gestalteten sich nicht weniger wechselvoll. Von Arthur Warda hatte 
Walther Ziesemer seinerzeit das Material übernommen und die Edition in ausge- 
dehnten Studien vorbereitet. Die ersten Bände waren bereits ausgedruckt, als sie 1943 
mit dem Luftangriff auf Leipzig zerstört wurden. Der Herausgeber selbst verlor mit 
Königsberg wertvolle Sammlungen zur Person und zur Umwelt des Magus; und als er 
1951 starb, ließ er das geplante, nicht das vollendete Werk zurück. Habent sua fata 
libellil Aber wer hätte je geahnt, daß es so kommen würde; vielleicht hätte man 
manches anders gemacht. Heute sind wertvolle Handschriften Hamanns nicht mehr er- 


1 Josef Nadler: Die Hamannausgabe. Vermächtnis — Bemühungen — Vollzug, 


Halle, 1930. . 
2 Johann Georg Hamann: Sämtliche Werke, 6 Bände, Verlag Herder, Wien, 


1949—1957. 
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reichbar, und der neue Herausgeber sieht sich einer ungleich schwierigeren Lage ge- 
genüber. Es ist Arthur Henkel, dem die Fortführung der Edition übertragen wurde. 
Bereits 1955 konnte er den ersten Band abschließen, ein Jahr später folgte der zweite, 
und seit 1957 besitzen wir auch den dritten Band. Nahezu die Hälfte des Hamann- 
schen Briefwechsels liegt in neuer Gestalt vor, und wenigstens ein erstes Urteil über 
diese Edition wird möglich sein. 

Insgesamt 530 Briefe sind hier vereinigt, 465 stammen vom Magus selbst, 65 sind 
an ihn gerichtet, darunter solche von Mendelssohn, Kant, Lavater, Bode, Claudius, 
Nicolai und anderen. Johann Gotthelf Lindner, der Jugendfreund der frühen Stu- 
dienjahre, steht zunächst im Mittelpunkt: von 370 Briefen gelten allein 125 ihm. 
Leider haben sich die Gegenbriefe nicht erhalten. Sowohl dieser Umstand wie die 
Person des Empfängers geben der Korrespondenz zwischen Hamann und Herder 
ein unvergleichlich anderes Gewicht. Hier vor allem liegt der Schwerpunkt des zweiten 
und mehr noch des dritten Bandes. Fast lückenlos ist dieser Briefwechsel zu ver- 
folgen, eindrucksvoll ebenso im Austausch der Gedanken wie im gegenseitigen An- 
teilnehmen am Gedeihen der Kinder und an allen von Hamann so geschätzten 
domestica. Es sind Zeugnisse von hohem menschlichen Rang, gerade weil die per- 
sönlichen Züge beider Briefpartner so ansprechend hervortreten. 

Der erste Band reicht von 1751—1759. Zahlreiche, zumeist unveröffentlichte Briefe 
an die Eltern leiten ihn ein. Sie sind im Ton der Achtung und Ehrfurcht gehalten, wie 
es dem Stil der Zeit entspricht. Doch erschöpfen sie sich in konventionellen Formeln 
keineswegs. Es handelt sich im Gegenteil um sehr lebendige Berichte aus Hamanns 
Hofmeisterjahren, und nirgends fehlt es am kritischen Blick, mit dem die Lebens- 
formen des baltischen Adels beurteilt werden. Das großzügige Leben auf den Guts- 
höfen Livlands wird genossen, und da es selten an Muße gebricht, werden die um- 
fangreichen Bibliotheken ergiebig benutzt, ohne daß darunter das Erzieheramt leidet. 
Seinen Beruf nimmt Hamann ernst, und erst mit der Veröffentlichung dieser Briefe 
erhalten wir genauere Vorstellungen von seinen pädagogischen Ideen, die ihn auch 
später als Königsberger Packhofverwalter noch oft beschäftigen?. Hamanns „Genie für 
die Freundschaft“, deren er stets bedurfte, auch wenn es gelegentlich nicht an Rück- 
haltlosigkeit und Offenheit fehlt, gibt den Briefen an Johann Gotthelf Lindner das 
Gepräge: „Daß ich meine Freunde liebe, sagt mir mein Gefühl ... Ich liebe Sie biß zur 
Grillenfängerey und öfters mehr“ (II, 169). Mit dem Jahre 1760 setzt der zweite Band 
ein. Der Aufenthalt in London klingt nur schwach in den Briefen nach, aber der Ton 
religiöser Ergriffenheit ist nun deutlicher vernehmbar. Stärker beansprucht hinfort die 
theologische Literatur sein Interesse. Er ist begierig, Bengels Schriften zu lesen, und 
der Tiefsinn Luthers überrascht ihn immer erneut. Die gelegentliche Wendung „ich 
lutherisire“* ist der Ausdruck solcher Hinneigung und Verbundenheit. Vornehmlich 
in dieser Zeit legt Hamann den Grund zu seiner ungeheuren Belesenheit und Gelehr- 
samkeit. Allenfalls durch die Pflege des alternden Vaters in Anspruch genommen, ent- 
spricht die reichlich vorhandene Muße dem eigensten Bedürfnis. Zutreffend umschreibt 
er sein Tun, wenn er von den Spielen seiner Arbeit spricht und hinzufügt: „Diese 
Kinderspiele hat mir Gott gegeben um mir die Zeit Seiner Erscheinung nicht lang 
werden zu laßen“ (II, 27). In den Briefen des dritten Bandes (1770—1777) sind die 
persönlichen Züge womöglich noch stärker ausgeprägt. Die weiterhin rege geführte 
Korrespondenz wird durch die berufliche Tätigkeit als Kanzlist bei der Provinzial- 
akzise erschwert. Von häuslichen Sorgen um den kranken Bruder und die heranwach- 
senden Kinder ist wiederholt die Rede. Aber dieser in gänzlich unkonventionellen 
Verhältnissen lebende Kanzlist, dessen persönlicher Umgang auf wenige Freunde be- 
schränkt bleibt, steht gleichwohl mit den bedeutendsten Gelehrten seiner Zeit in 


® Man lese etwa den Brief an den Bruder (I, 346); vgl. zur Literatur F. Schawaller: 
Johann Georg Hamann als Pädagog, 1886. — H.F. Lindner: J- G. Hamann als 
Pädagog, (Programm) Kolberg, 1904. — K. Seiler: Johann Georg Hamanns Be- 
deutung für die Pädagogik, Diss. Leipzig, 1906. 
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Korrespondenz. In der Dürftigkeit eines bescheidenen, fast kleinbürgerlichen Daseins 
entstanden, sind diese Briefe vor allem die Brücke, die ihn mit der deutschen Ge- 
lehrtenrepublik verbindet, der er sich zugehörig fühlt. 

Der biographische Wert der Zeugnisse steht außer Frage. Aber nicht minder 
wichtig ist der Reichtum der Gedanken, die Weite der Interessen, die Freude am Mit- 
regieren in den Provinzen der Literatur. Was wird in jenen Jahren nicht alles ge- 
lesen, zur Kenntnis genommen und beurteilt! Studien im Griechischen, Arabischen 
und Hebräischen wechseln einander ab — bisweilen in einem Maße, daß die zeit- 
genössische Literatur dem Blick zu entschwinden droht. Orientiert ist er über sie den- 
noch zu jeder Stunde, und die Äußerungen über Schlegels „Canut“, Gellerts „Schwe- 
dische Gräfin“ oder Lessings „Philotas“, über die Schriften Bodmers, Klopstocs oder 
Winkelmanns verraten stets das sichere Urteilsvermögen des Kundigen. Mit den aus 
Bückeburg und Weimar eintreffenden Briefen wird die Entwicklung des jungen 
Goethe verfolgt: „Der Name seines Götzen wird wol ein Omen für unsern theatrali- 
schen Geschmack seyn, oder die Morgenröthe einer neuen Dramaturgie“, so lesen wir 
es im Brief an Herder vom 31. Mai 1774 (III, 99). Daneben nie aussetzend, geht 
das Studium der Alten einher. Plato, Aristoteles, Pindar, die großen Tragiker der 
Griechen und später die Kirchenväter werden Werk für Werk vorgenommen; mit Be- 
geisterung liest er Homer und „mit viel Geschmack“ Vergil. Aber auch mit den 
großen Dichtern der Romania — mit Dante, Petrarca, Camoens oder Cervantes — 
nacht er sich vertraut, und es versteht sich, daß sich mit derart umfassenden Kennt- 
nissen der Weltliteratur ein ausgeprägter Sinn für das Wesen der Dichtung verbin- 
det. „Ich habe jüngst Opitzens Büchlein von der Deutschen Poeterey gelesen, das er 
in 5 Tagen geschrieben. Dies ist leicht mögl. bey einem Mann, der von seiner Materie 
Meister ist“, schreibt er 1759 und fügt im Anschluß an Opitz den Satz hinzu: „Die 
Poeterey ist nichts als eine verborgene Theologie und Unterricht von göttl. Sachen“ 
(I, 438). Was so rasch als Hamanns Gegnerschaft zur Aufklärung gedeutet wird, ist 
oft nur dem Bemühen zuzuschreiben, das Recht der Dichtung gegen die Herrschafts- 
ansprüche der machtvoll emporstrebenden Philosophie zu verteidigen: „Dichten ist in 
unsern Zeiten eine philosophische Sünde“ (II, 90). Hamanns Umsicht und Urteils- 
fähigkeit in Dingen der Literatur erhält eine eigene Note auch dadurch, daß er an 
der Literatur des 17. Jahrhunderts nicht vorübergeht. Von Opitz war die Rede, 
Lohenstein wird genannt, und die Gedichte Tschernings fehlen nicht in seiner Biblio- 
thek. Um die Mitte des 18. Jahrhunderts gehört Hamann zu den wenigen Gelehrten 
seiner Zeit, die von der Literatur des „Schwulstes“ offensichtlich genauere Vorstel- 
lungen haben, und bezeichnend ist, daß sich bei ihm der damals übliche Epochenbegriff 
nicht findet, der schon das Urteil enthält. Dergleichen Hinweise sind deshalb nicht be- 
langlos, weil Hamanns Stellung innerhalb des 18. Jahrhunderts nicht ausschließlich 
zum Sturm und Drang oder zur Romantik hin zu umschreiben ist. Mehr noch als im 
Falle Winckelmanns sind die „barocken“ Züge seines Geistes zu beachten. Wie denn 
der Magus stets ein Mittler und Vermittler blieb — einer, dem die Überlieferung 

i eutete. Ä . 
sh für das in Wort und Schrift Überlieferte prägt sich zumal in seinen 
philologischen Interessen aus, und auf Hamanns „Philologie verweisen vor allem 
seine Schriften. Sie nach dem Schema „Philosophie“, „Philologie und „Kritik = 
ordnen, wie es Josef Nadler getan hat, ist doch wohl ein vergebliches Unterfangent. 
Alle Schriften Hamanns sind zuletzt „Kreuzzüge eines Philologen“. Doch bleibt es 
vieldeutig, was wir dabei unter Philologie zu verstehen haben. Erst von den an 
her erhalten wir konkretere Vorstellungen. Und wenngleich die Sprachphilosophie ie 
bestimmende Mitte seiner „Philologie“ darstellt, so hat das Philologische von den 
Briefen her seine nunmehr fest umrissene Bedeutung. Geist und Buchstabe der Sprache 
sind ihm gleichermaßen wichtig. Man spürt es an den kenntnisreichen Urteilen Fi S 
damaligen Editionen, ihre Lesarten, Anmerkungen und Kommentare. Auch an Benge 


4 Vgl. den zweiten Band der von J. Nadler herausgegebenen Werke. 
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beschäftigt ihn der theologische Tiefsinn nicht allein, sondern der philologische Wort- 
sinn nicht minder. Mehrfach werden im Gedankenaustausch der Freunde Probleme 
der Etymologie erörtert, und wo von Wörterbüchern die Rede ist, hält Hamann mit 
seiner Begeisterung nicht zurück: „Ich brenne itzt vor Begierde Adelungs Deutsches 
Worterbuch zu lesen“, schreibt er 1773 (III, 65). Als ein „treflich Werk“ bezeichnet 
er (III, 233) das Niedersächsische Wörterbuch und bei Nicolai erkundigt er sich, ob 
es der Wahrheit entspricht, daß Lessing an einem deutschen Wörterbuch arbeite. 
„Deutschland könnte alsdenn sich und ihm dazu Glück wünschen“, fügt er hinzu (III, 
3). Dergleichen Interessen bleiben nicht ohne Wirkung. Wenn man berücksichtigt, wie 
viele dieser Fragen allein im Briefwechsel mit Herder aufgeworfen und verhandelt 
werden, so ist leicht einzusehen, daß ihre Bedeutung über jeden nur privaten Ge- 
dankenaustausch weit hinausreicht. Hamanns Philologie im weitesten Sinn: das ist 
eine der reizvollsten Seiten dieser Korrespondenz. Seine Briefe bestätigen vollends, 
daß ihm in der Geschichte unserer Literatur wie in der Geschichte unserer Wissen- 
schaft ein ehrenvoller Platz gebührt. 

Und vom Freund des Logos ist der Freund der Bücher nicht zu trennen. Von 
Büchern, Katalogen und Auktionen spricht sogleich der zweite Brief der vorliegenden 
Sammlung. Damit ist der Ton angeschlagen, der in den Jugendbriefen an die Eltern 
noch verhalten anklingt, aber in den Briefen an die Freunde um so kraftvoller ver- 
nehmbar wird. Mit der Lektüre neuer Bücher, mit dem brieflihen Gespräch über 
sie füllt er die Leere des ländlichen Lebens auf den Gütern der baltischen Barone 
aus. Und mit dem Lesen allein ist es ja nicht getan. Eine seiner Leidenschaften, und 
nicht die nebensächlichste, gehört der eigenen Bibliothek. Offenbar hat er ein beträcht- 
liches Vermögen darauf verwandt. Die wirtschaftlichen Sorgen, die mit den Jahren 
wachsen, sind sicher auch diesem Umstand zuzuschreiben. Aber auch die Bibliothek der 
Freunde bezieht er in seine „Fürsorge“ ein: „Erhalten Sie doch von Ihrer Bibliotheck 
die alten Werke welche nicht immer zu haben sind“, schreibt er 1764 an Johann 
Gotthelf Lindner (II, 273). Man ermißt, was geschehen mußte, wenn er sich nach dem 
Tod des Freundes entschließt, mit dessen ihm anvertrauter Bibliothek auch die eigene 
versteigern zu lassen, um seinen Kindern eine bessere Ausbildung gewähren zu können. 
Den Verkauf zu verhindern, ist Herder bestrebt, und nicht zuletzt dem noblen Ein- 
greifen dieses Freundes ist es zu danken, wenn die Ausführung des Planes unterbleibt. 

Der Einwand liegt nahe, daß es sich nur um Bücher, nicht um Menschen handelt. 
Doch verrät sich gerade im scheinbar Nebensächlichen, in der Sorge für die Bibliothek 
der Freunde, viel von dem, was Hamann als Mensch auszeichnet. Was die Schriften 
eher im Dunkel lassen, tritt in den Briefen in das hellste Licht. Eines jungen Gelehr- 
ten nimmt er sich an, der wider Willen unter die Soldaten geraten war. Er verteidigt 
ihn, wo immer er von Verdächtigungen hört, bis sich dann doch die Enttäuschung ein- 
stellt, die ihn betroffen macht. Überhaupt war Lebensklugheit nicht eine seiner 
hervorstechendsten Eigenschaften. Wo man ihn indes als Person nicht genügend 
achtet, setzt er sich, schon als junger Mensch, zur Wehr; und als eine in sich selbst 
ruhende Persönlichkeit fiht ihn das Urteil der anderen wenig an: „Was ist an meiner 
Ehre gelegen; die Ehre der Menschen ist ein Spiel ihrer Einfälle und Bosheit“, heißt 
es gelegentlich (I, 359). Dennoch ist ihm nicht gleichgültig, wie man über die Ge- 
wissensehe denkt, die er führt. Mehrfach holt er zur Rechtfertigung aus und wirbt 
um Verständnis auch bei den nächsten Freunden. Nirgends aber findet sich je ein 
herabsetzendes Wort über seine Hausmutter, die Hamadryade, wie er sie nennt. Mit 
einer gelegentlich an Rousseau gemahnenden Freimütigkeit spricht er über sich selbst, 
wie es im Problem der menschlichen Selbsterkenntnis angelegt ist, das ihn bewegt. 
Nirgends aber ist er blind für die Not der Nächsten, für das „Werk der Menschen- 
liebe“ (I, 134). Von Büchern und Bibliotheken ist in diesen Briefen viel, aber vom 
Menschen noch mehr die Rede. „Homo sum, nil humani ä me alienum puto“. Das ge- 
legentlich mitgeteilte Zitat charakterisiert ihn ganz (I, 389). 

Die Bedeutung der Briefe Hamanns wird man dahin umschreiben dürfen, daß sie 
einen wesentlichen Teil seiner Lebensarbeit ausmachen. Sie gehören mit den Schriften, 
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die er von Königsberg aus in die gelehrte Welt sendet, zu dem Werk seiner „Autor- 
schaft“. Gleichwohl haben sie ihr eigenes Gewicht. Hamanns Briefe sind immer wie- 
der Zeugnisse, in denen sich, mit ihm selbst zu reden, die „Leere und Fülle der 
Menschlichkeit“ (I, 329) spiegelt. Von den „Schau-Gerichten gedrechselter Höflichkeit“ 
(I, 256), von „großen und seltenen Empfindungen“ im stilisierten Brief hält er nichts 
(I, 295); und anders als in den meisten seıner Schriften gibt er sich im Briefe „un- 
verstellt“, obgleich es auch an jenen sibyllinischen Zeugnissen nicht fehlt, die von 
vornherein, wie einige Briefe an Kant, literarisch gemeint sind und im Grunde schon 
dem schriftstellerischen Werk zugehören. Das sind zumeist diejenigen Briefe, in denen 
er dem Partner „glühende Kohlen“ (I, 328) reicht. Bemerkenswert überhaupt ist der 
Wechsel der Töne, die Vielstimmigkeit des Ganzen. Aber noch im Persönlichsten 
seiner Äußerungen eignet den Briefen der hohe literarische Rang, der auch die großen 
Briefschreiber des Jahrhunderts auszeichnet. Hamanns stets gegenwärtige Ironie, 
seine Kunst der Anspielung und des Zitierens, seine Fähigkeit, allgemeine Erfahrun- 
gen bisweilen in aphoristischer Prägnanz zu formulieren, geben seinem Briefstil das 
Eigene und Unverwechselbare. Persönliche Äußerung und literarische Prägung greifen 
ineinander. Eben deshalb sind sie nicht nur Materialien zur Biographie. Es sind in 
sich selbständige und nicht selten höchst kunstvolle Gebilde. 

Die vorliegende Ausgabe bestätigt den Briefschreiber sui generis, das talent &pisto- 
laire. Sie macht es erst jetzt in vollem Umfange sichtbar; denn was bislang an Brief- 
editionen vorlag, ließ alle Wünsche offen. Friedrich Roth hatte seinerzeit nur eine 
bescheidene Auswahl geboten und Briefe an Hamann nur ausnahmsweise mitge- 
teilt. Unveröffentliche Stücke waren später in die dreibändige Hamann-Biographie 
Otto Gildemeisters eingegangen. Mehrere Einzelausgaben — von Hoffmann, Weber 
oder Konschel — traten ergänzend hinzu®. Der Überblick über das verstreut erschiene- 
ne Material wurde erschwert, und vieles blieb trotz zahlreichen Veröffentlichungen 
unbekannt und ungedruct. So kann die vorliegende Sammlung mit etwa 40 unver- 
öffentlichten Briefen in jedem Band aufwarten; fast ein Drittel dessen, was in diesen 
ersten drei Bänden vereinigt ist, erscheint zum erstenmal im Druck. Dieser Zuwachs, 
170 Jahre nach Hamanns Tod, ist erstaunlich, und in diesem Punkt ist die Ausgabe 
mit der neuen Edition der Briefe Winckelmanns durchaus zu vergleichen. Aber der 
Umfang des bisher Unveröffentlichten ist nur einer ihrer Vorzüge. Daß wir Hamanns 
Briefe nunmehr frei von jeder Willkür und Modernisierung lesen können, ist zumal 
in Hinblick auf die mannigfachen Entstellungen in den früheren Ausgaben nicht hoch 
genug zu veranschlagen. 

Wo immer die Originale oder deren Abschriften erreichbar waren, erfolgt der 
Abdruck wortgetreu. So weit reicht die philologische Sorgfalt, daß selbst nebensächliche 
Streichungen in den Text aufgenommen sind. Sie werden durch besondere Klammern 
kenntlich gemacht. Der heutige Leser erhält dadurch ein lebendiges Bild von Hamanns 
„stammelnder Rede“. Erstmals werden auch zahlreiche Entwürfe veröffentlicht und 
zumeist, wenn auch die abgesandten Briefe vorliegen, in die Anmerkungen ver- 
wiesen’. Letztere sind knapp gehalten, nur das Notwendigste wird mitgeteilt. Um 
Erläuterungen und Kommentare handelt es sich hierbei nicht. Sie sind vielmehr einem 
Schlußband, wohl in Form eines Generalregisters, vorbehalten. Aber schon hier wollen 
wır den Wunsch anmelden, daß es bei einem einzigen Band nicht bleiben möge. Er 
dürfte kaum dem Umfang dessen gerecht werden, was hier der Erläuterung bedarf. 


5 Otto Gildemeister: Johann Georg Hamanns Leben und Schriften, 1857. 

6 Hamanns Briefe aus Nicolais Nachlaß, hg. von Otto Hoffmann, in: Vierteljahres- 
schrift f. Literaturgesch. I (1888). — Herders Briefe an J. G. Hamann, hrg. von 
Otto Hoffmann, 1889. — Neue Hamanniana, hrg. von Heinrich Weber, 1905. — 
Paul Konschel: Der Junge Hamann nach seinen Schriften und Briefen, 1915. 

7 Wohin doch wohl auch diejenigen Briefe gehören, die nicht von Hamann stammen 
und an andere Personen gerichtet sind, wie z.B. (I, 290) der Brief des Bruders an 


den Vater. 
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Denn zu erläutern ist viel: auch der einigermaßen mit dem Werk und der Umwelt 
Hamanns Vertraute kann die Hinweise des Kundigen nicht entbehren. Bis dahin wird 
der Gebrauch der Bände durch ein Register erleichtert, das jedem Band beigegeben 
ist. 

Weil man sich aber bis zum Erscheinen der Schlußbände wird noch einige Zeit ge- 
dulden müssen, hätte man sich die Anlage dieser Register noch etwas anders wünschen 
mögen, als sie ausgefallen sind. Die Personenverzeichnisse bleiben auf Hamann und 
seiner Korrespondenten Lebenskreis beschränkt, wie im zweiten Band erläuternd ge- 
sagt wird. Diesem nicht unbedingt glücklichen Prinzip folgend, werden unbedeutende 
Namen, über die sich niemand streiten wird, verzeichnet, während beispielsweise der 
in den Briefen erwähnte Jacob Böhme — über den man sich schon eher streitet — 
im Register fehlt’. Doch verfährt bereits der zweite Band anders als der erste, und 
da es sich um Vorläufigkeiten handelt, besteht kein Anlaß, dabei länger zu verweilen. 
Anders verhält es sich mit den Abkürzungen, deren sich Hamann sehr häufig bedient. 
Sie auch im Druck beizubehalten, ist zumal’in Briefausgaben üblich. Doch gibt es 
Grenzen. Denn mißlich sind die Abkürzungen vor allem dann, wenn damit Namen 
bezeichnet werden, die sich selbst im Zusammenhang der Lektüre nicht sofort ent- 
schlüsseln. Und die Mühen der Entzifferung wachsen erst recht, wenn aus übergroßer 
Treue zum Original noch auf den Punkt verzichtet wird, der die Abkürzungen be- 
zeichnen sollte. Dabei sind dem Herausgeber die Namen zumeist bekannt, wie sich 
aus dem Register ergibt!®. Daß er mit seiner Kenntnis derart zurüchält, ist zu be- 
dauern. Denn man verstößt nicht gegen die Gesetze der Editionskunst, wenn die 
wortgetreue Wiedergabe der Texte mit gewissen Erleichterungen der Lektüre ver- 
bunden wird, sofern im Text nur sichtbar bleibt, daß es sich um „Erleichterungen“ 
handelt. 

In diesem Zusammenhang ist auch ein Wort über die Verschreibungen Hamanns 
zu sagen, die in den Text, nicht in die Lesarten aufgenommen sind. Die Überlegung 
mag maßgebend gewesen sein, daß die Lesarten in historisch-kritischen Ausgaben 
ohnehin gern überlesen werden. Wie aber Hamann ansetzte, wie er änderte und wie 
er strich, davon soll der Leser eine deutlichere Vorstellung erhalten. Indessen kann es 
nicht ausbleiben, daß die Vielzahl der verschiedenen Klammern den Leser weit öfter 
verwirrt. Und auch in diesem Punkt verstößt man nicht gegen die Gesetze der Philo- 
logie, wenn man auf Vollständigkeit verzichtet und sich statt dessen auf Charakte- 
ristisches beschränkt. Man kann ja den Rahmen weit genug fassen. Unnötig zu sagen, 


® Auch Lessing beispielsweise ist im Register des ersten Bandes nicht verzeichnet, 
obwohl er in den Briefen mehrfach erwähnt wird. Wie denn wohl grundsätzlich 
die bedeutenden Schriftsteller der Zeit zu Hamanns „Lebenskreis“ gehören, wenn 
man den Begriff etwas weiter faßt, wie es doch nahe liegt. 

In II, 8319 steht der etwas mysteriöse Satz: „Die Mama hat mir heute sagen laßen 
daß HE Fähndrich Wirth nichts von des Maup (?) Venus (Metaphy) Physique 
wüste ...“ Offenbar handelt es sich bei „Maup“ um den Verfasser eines Buches. 
Man wird fragen dürfen, ob versucht worden ist, den genaueren Titel vor dem 
Druck zu ermitteln. Das Fragezeichen des Herausgebers ist jedenfalls entbehrlich, 
es versteht sich von selbst. Aber man geht doch wohl in der Annahme nicht fehl, 
daß es sich um die Abkürzung eines Namens handelt, und wenn es sich so ver- 
hält, dann ist der fehlende Punkt erst recht irreführend. Nahe liegt die Ver- 
mutung, daß hier auf ein Werk über die Physik von Maupertuis angespielt wird. 
— Auc bei den Pronomina wirkt sich das konsequent beibehaltene Prinzip der 
Abkürzungen oft recht störend aus, so I, 89: „durch Couv. es Kaufmanns“, was auf- 
gelöst vermutlich heißen soll: „durch Couvert eines Kaufmanns“. 

So z.B. II, 55 „mußte selbst zum K. gehen“, wo die Auflösung in „Kowalewski“ dem 
Register zu entnehmen ist. Fehlen dagegen die Namen im Register, weil sie nicht 


zum „Lebenskreis“ gehören, so muß man sich selbst um die Auflösung des Rätsels 
bemühen. 
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daß es sich hierbei um Auffassungen handelt, die weder im einen noch im anderen 
Fall ausschließliche Gültigkeit beanspruchen können. Das trifft auf ein weiteres Edi- 
tionsproblem in gleicher Weise nicht zu. War soeben von den Verschreibungen die 
Rede, die Hamann selbst dadurch korrigierte, daß er strich, so ergibt sich die Frage, 
wie mit den in der Handschrift stehengebliebenen Verschreibungen verfahren worden 
ist. Zumal bei der Lektüre der ersten beiden Bände gewinnt man gelegentlich den 
Eindruck, als habe Ziesemer eine Edition angestrebt, die auch die Schreibfehler 
Hamanns getreulich „überliefert“, was nun keineswegs, wenn es sich so verhalten 
sollte, den herkömmlichen Grundsätzen entspricht!!, Wo sie aber ausgemerzt wurden, 
müßte es im Anmerkungsapparat entsprechend verzeichnet sein, und diese Hinweise 
fehlen weithin oder überhaupt. Auch der Verzicht auf jegliche Konjekturen und deren 
Begründung fällt auf, obwohl einige Stellen weniger der „Dunkelheit“ des Hamann- 
schen Stils als der Unleserlichkeit der Handschriften oder der Verderbtheit der Texte 
zuzuschreiben sein dürften!?. Der philologisch interessierte Leser bleibt darüber im 
Unklaren, und die erläuternden Grundsätze der Edition im Vorwort zum ersten Band, 
noch von Ziesemer unterzeichnet, sind ungewöhnlich knapp gehalten!. Solche Un- 


!1 In III, 112 ist offenkundig, daß es sich um einen Schreibfehler Hamanns handelt, 
wenn wir lesen: „nach dem (Couvert) Aufschrift“, wo sich das falsche Genus des 
Artikels aus dem ursprünglich geschriebenen „Couvert“ versteht. — Zu verbessern, 
gleichviel, wie es bei Hamann steht, ist auch der eigene Geburtstag, der 27. August, 
nicht der 24. Aug., wie III, 59 zu lesen ist. — In III, 197 liest man Paentzler statt 
Paentzel, was kaum auf einem Irrtum Hamanns beruhen kann, da der Name des 
jungen Gelehrten, dessen er sich annahm, schon zuvor richtig erwähnt wurde. — In 
II, 244 „beym dem“ ist zu vermuten, daß so bei Hamann zu lesen war; aber zu 
ändern wäre gleichwohl in „bey dem“. — In II, 195 findet sich ein längeres lateini- 
sches Zitat mit dem Wort „arces“; derselbe Text kehrt II, 202 wieder, dort 
„aries“. — In III, 12 ist vermutlich „Schlittschuhlaufen“ zu lesen, statt „Schritt- 
schuhlaufen“. 

12 Ich führe einige Stellen an, so II, 82: „und dieser Einfall hohe Zeit gehabt, wenn 
ich mein Engl. nicht ganz hätte vergeßen wollen“. Vermutlich soll es „hätte“ 
statt „hohe“ heißen. — II, 215: „ich wünschte kalt die Erfüllung“, gemeint ist doch 
wohl „bald“ statt „kalt“. — I, 81 steht der Satz: „Es liegt ... an meinen Freund, 
daß die halbe Blame noch nicht abgegangen; sie ist schon längst eingekauft“. Aber 
was ist eine Blame, die man einkaufen kann? — II, 234: „Auf das Silentium 
Pythagoricum ding ich ...“, richtiger ist aber doch wohl: „dring ich“. — An Lind- 
ner schreibt Hamann II, 242: „Wenden Sie alle Hülfsmittel, die HE D. verachtet, 
auf ihre Mühle an“, was einen Sinn nicht recht ergeben will. Ist statt „Mühle“ 
Mühe gemeint? — II, 265 ist mit einiger Sicherheit „Er an Sie?“ anzunehmen, statt 
„Ey an Sie?“ II, 248 teilt Hamann dem Freunde mit: „Die Recension des Baum- 
gartens ist von Brockowski“. Im Register wird Brockowski als Königsberger Rezen- 
sent angeführt. Ich bezweifle, daß es den Königsberger Rezensenten Brockowski 
gibt. Vermutlich handelt es sih um den Theologen Ernst Ludwig von Borowski 

.(1740— 1831). Hamann erwähnt ihn mehrfach, und auch im Register fehlt er nicht. 

In Nr. 257 spricht Hamann davon, daß Bock und Borowski Lieferungen verspro- 
chen haben, und schon wenige Tage später heißt es: „Von Borowski habe über die 
Briefe eines Chinesers und Baumgartens Erklärungen des Briefs an die Hebräer 
erhalten (II, 235). Das ist denn doch wohl die „Rezension des Baumgartens“, von 
der einige Wochen später gesprochen wird. So also wäre zu konjizieren, falls ein 
Schreibfehler Hamanns vorliegen sollte — nicht ein bloßer Druckfehler. — Unklar 
bleibt auch III, 14: „Aber wenigstens der Uebermuth, von dem Sie so oft geredet u. 
der an mir wie eine Blüthe schien, die doch schön lies, verliert sich in Einsam- 
keit...“ 

13 Wenn Streichungen und Verschreibungen derart vollständig verzeichnet werden, 
wie es hier geschieht und wofür vieles spricht, so müßte doch das über den Zeilen 
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klarheiten werden durch die „Berichtigungen und Ergänzungen“ zu Band I nicht be- 
seitigt; denn sieht man diese Liste genauer durch, so muß sich die Frage aufdrängen, 
was hier mit Berichtigungen und Ergänzungen eigentlich gemeint ist. Was soll berich- 
tigt werden — der Druck des Textes oder der Text vor dem Druck? Sind es Schreib- 
fehler Hamanns, mit denen wir es zu tun haben, sind es Lesefehler des Heraus- 
gebers, die sich durch erhaltene Abschriften berichtigen, sind es Konjekturen oder sind 
es bloße Drucfehler?!t. Mit Sicherheit handelt es sich um Fehler sehr verschiedener 
Art und Herkunft. Sie lassen sich unter dem Begriff „Berichtigungen“ nicht recht 
subsumieren — es sei denn, wir hätten es durchweg mit reinen Druckfehlern zu tun, 
und das ist nicht der Fall. Ich gestehe: diese Liste stimmt ein wenig melandolisc. 
Denn zum Doppelsinn der Hamannschen Rede tritt durch Bemerkungen wie „lies 
wohl“ oder: „lies etwa“ ein Doppelsinn der zu lesenden Texte, den es zu vermeiden 
gilt. Er wird freilich bei einer derart schwierig gewordenen Textvorlage oft genug 
gar nicht zu vermeiden sein. Aber im Text selbst kann man sich nur für eine Lesart 
entscheiden, und Erwägungen, wie etwa audi zu lesen wäre, gehören in den An- 
merkungsapparat, nicht in die „Berichtigungen“. Um es noch deutlicher zu sagen: was 
hier im Gewande eines Drucfehlerverzeichnisses erscheint, sind in Wirklichkeit zu 
einem beträchtlichen Teil erläuternde Zusätze des Herausgebers; es sind Lesarten, 
wie sie jederzeit vorliegen, wenn ein mangelhaft überlieferter Text nicht mehr am 
Original überprüft werden kann. Womit ich sagen will, daß diese Liste der Berich- 
tigungen die Notwendigkeit eines Lesartenapparates bestätigt — auch dann, wenn 
der Text noch vor dem Druck berichtigt worden wäre. Denn nur so wäre es dem 
Leser möglich, die Arbeit der Textherstellung einzusehen und sich ein eigenes Urteil 
zu bilden. Und endlich ein weiteres. In einer historisch-kritischen Briefausgabe, die 
sich, wie üblich, an das Prinzip der Chronologie hält, sind die Datierungen von 
größter Wichtigkeit. Auch darüber erfährt man zu wenig®®. Sicher ist in alledem die 
Schwierigkeit nicht zu unterschätzen, die darin beruht, daß hier die Arbeit mehrerer 
Herausgeber ineinandergreift. Aber daß es in einer historisch-kritischen Ausgabe und 
bei derart mangelhafter Überlieferung der Handschriften an Lesarten so gut wie ganz 
fehlt, bleibt doch die Einschränkung, die wir meinen, aussprechen zu sollen. 

Die respektable Leistung, die sich in dieser Edition präsentiert, wird damit nicht 
herabgesetzt. Sie ist im Gegenteil als eine besondere zu würdigen, und dies aus mehre- 
ren Gründen. Wenn der Wortsinn Hamanns schon schwer zu entschlüsseln ist, so erst 


später Eingefügte nicht weniger wichtig sein. Darüber findet sich in den erläutern- 
den Editionsgrundsätzen I, XV nichts. Auch wann Sperrdruck und wann Fettdruck 
angewandt wurde, wird nicht gesagt. Warum nur diese Wortkargheit? 

Daß es sich häufiger auch um Druckfehler handelt, ist zu vermuten. Weniges zu 
Band I ist nachzutragen, so der I 142 genannte Rehan, der im Register als Rebhan 
verzeichnet wird. — I, 23 „keine Überwicht des Verdrußes“, zu lesen ist aber doch 
wohl „Übergewicht“. Was aber die Liste der Berichtigungen betrifft, um noch 
einmal auf sie zurückzukommen, so wäre künftig nichts gegen sie einzuwenden, 
wenn sie die Druckfehler verzeichnet, die jedem Herausgeber unterlaufen. Was 
aber wird mit jenen unklaren Textstellen geschehen, die schon vor dem Druc er- 
kannt werden? Wir meinen, daß die Auskünfte darüber nicht in die Liste der Be- 
richtigungen gehören, sondern in den Anmerkungsapparat. — Im übrigen fällt auf, 
daß die Berichtigungen zu Band I mehrfach in den durch eckige Klammern ange- 
zeigten Zusätzen des Herausgebers bestehen. Die Vermutung scheint sich zu be- 
stätigen, daß Ziesemer ursprünglich gar nicht die Absicht hatte, durch solche Zu- 
sätze in den Text einzugreifen. Hingegen hat Arthur Henkel im dritten Band, der 
von Ziesemer nicht mehr vorbereitet war, weit häufiger durch Ergänzungen nach- 
geholfen und dem Text eben dadurch eine größere Lesbarkeit gegeben. 

Nr.19 (I, 52) ist auf Ende Mai/Anfang Juni datiert. Nach den Berichtigungen 
und Ergänzungen zu Band I ist „Anfang Juni“ zu streichen. Wenn schon die Be- 
gründung zur ersten Datierung fehlt, woraus ergibt sich die zweite? 
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recht seine Schrift. Ständig eingestreute fremdsprachliche Zitate oder selbstherrliche 
Wortprägungen, die sich aus der Freude am Wortspiel ergeben, bedeuten eine zu- 
sätzliche Erschwerung. Entlegene Büchertitel sind zu ermitteln, Zitate zu verglei- 
chen, und das alles nicht erst, wenn am Ende die Registerbände herzustellen sind. 
Edition und Interpretation sind um so weniger dort zu trennen, wo sich das schwer 
Entzifferbare noch am ehesten durch den Kommentar erschließt. Was aber in jedem 
‚dieser Briefe an unbekannten Namen, an vergessenen Büchertiteln, Zitaten und rätsel- 
haften Anspielungen auftaucht — davon erhält der Leser eine überdeutliche Vor- 
stellung. Im Bereich des neueren deutschen Schrifttums gibt es vermutlich wenige 
Autoren, die es in der Schwierigkeit der Entzifferung und Kommentierung mit dem 
Magus aufnehmen könnten. Und wenn bei den Werken Hamanns noch immer die 
Publikationen erleichternd zum Vergleich herangezogen werden können, so bleiben 
die Herausgeber der Briefe mit den hieroglyphischen Zeichen seiner Schrift allein. 
Daher ist es auch nicht verwunderlich, wenn wiederholt weiße Felder zurückbleiben, 
zum Zeichen, daß die Kunst der Entzifferung versagte. Es gebührt uns nicht zu fragen, 
ob alles versucht worden ist, um das Lesbare dennoch lesbar zu machen. Genug, daß 
uns die Briefe Hamanns, aufs Ganze gesehen, in solcher Lesbarkeit geschenkt worden 
sind. Wir haben Anlaß dankbar zu sein: gegenüber Walther Ziesemer, der die um- 
fangreichen Vorarbeiten begann und die Edition in die Wege leitete; und gegenüber 
Arthur Henkel, dem das meiste zu tun blieb und noch zu tun bleibt. Dankbar an- 
zuerkennen ist auch die Mitwirkung des Verlags, der sich seinerzeit der Ausgabe an- 
nahm, um sie auch nun, unter veränderten Umständen, fortzuführen. Wir wissen alle, 
daß der Leserkreis beschränkt bleiben wird, ungeachtet des regen Interesses, dessen 
sich der Magus des Nordens heute vielerorts erfreut. Was man indessen an diesen 
Briefen hat, ist denen nicht zweifelhaft, die sich die Mühe der Entzifferung (im wei- 
testen Sinne des Wortes) etwas kosten lassen. — „Wahrheiten sind Metalle die unter 
der Erde wachsen“ (I, 304). 
W. Müller-Seidel (Heidelberg) 
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WALTER JOHANNES SCHRÖDER * FRANKFURT A.M. 


KYOT 


Kaum eine Frage hat die Wolframforschung der letzten Jahrzehnte so 
viel beschäftigt wie die nach dem geheimnisvollen Gewährsmann, auf den 
der Dichter sich in seinem ‚Parzival‘ so nachdrücklich und ausführlich be- 
ruft. Wer ist Kyot? Ist er eine historische Gestalt oder nur eine Fiktion 
Wolframs? Steht hinter ihm eine wirkliche Quelle oder soll eine solche nur 
vorgetäuscht werden? Was hat Wolfram veranlaßt, sich auf ihn zu be- 
rufen? 

Die Forschung hat bisher keine wirkliche Lösung gefunden!. Der Nach- 
weis, daß Kyot eine historische Figur sei, konnte nicht erbracht werden. 
Aber da ein Beweis der Nichtexistenz nicht gut möglich ist, so werden 
noch immer wieder Zweifel an der schon von Wolfgang Golther aufge- 
stellten Formel Kyot = Wolfram wach. Es wäre ja immerhin denkbar, daß 
der Name Kyot einen Komplex von Quellen verschiedener Art decken sollte 
— nicht eine Gralsgeschichte —, daß er also zwar erfunden sei, aber doch nur 
in Beziehung auf wirkliche Geschehnisse, Dichtungen oder anderweitige 
Schriften (Geschichte des Hauses Anjou, des Richard Löwenherz, Legenden, 
Traktakte)?. Wir wissen, daß durch die Albigenserkriege das häretische und 
pseudochristliche Schrifttum Südfrankreichs, insbesondere der Provence, so 
gut wie restlos vernichtet worden ist. Sollten darunter nicht auch Schriften — 
vielleicht der Templer — gewesen sein, die Wolfram benutzt hat?® Wir 
wissen auch, daß Wolfram mit bemerkenswertem Geschick fremde Stoffe 
seinem Werk eingefügt hat‘. Er hat also gewiß außer Chretiens Perceval 


1 Vgl. die treffende Kennzeichnung der Forschungslage in der Lit.-Gesch. von H. de 
Boor, 2.Band, 93f. Dort auch S.126 die Literatur bis 1953. Weitere Lit. im 
Verfasserlexikon, Bd.5, Sp. 1135ff. — F.R.Schröder hat neuerdings die alte 
Meinung, Kyot sei der historische Verfasser einer Gralsgeschichte, mit neuen 
Argumenten zu stützen versuht (GRM XL, 1959, 1—20). 

2 Auf historische Ereignisse als mögliche Quellen hat schon Martin in seinem Kom- 
mentarband (Einleitung $ 6) hingewiesen; ihm sind Fr. Panzer (Gahmuret, 1940) 
und H. Snellemann, (Das Haus Anjou und der Orient in Ws. Pz, 1941) gefolgt 
(kritisch dazu J. Schwietering, Parzivals Schuld, ZfdA. 81, 1944, 44 ff. Sonder- 
druck Frankfurt a. M. 1946). Vgl. besonders auch die Arbeiten von E.H. Zeydel 
(Neophil. 34, 1950, 11—15; 36, 1952, 21—32; 37, 1953, 1—11), der Kyot als 
Decknamen für Philipp von Poitou, den clericus Richards Löwenherz, auffaßt, 
durch den W. u.a.auch Kenntnis von katharischen Sekten Südfrankreichs er- 
halten habe. — Den Namen Kyot erklärt Z. aus Anlehnung an Guiot von Provins, 
den Verfasser der ‚Bible‘. Fourquet denkt an Entlehnung aus dem Lanzelet (Bul- 
letin de la Faculte des Lettres de Strasbourg No.4, 1952, 197 ff.). Th. Heiner- 
mann (Herrigs Archiv 185, 1948, 130—135) vermutet, daß Pz. 416, 21 Miß- 
verständnis und Umdeutung eines frz. Verses ki ot li chantere a nom ‚welcher 
„der Sänger“ zum Namen hatte‘, sei. I.H. Scholte (Neophil. 33, 1949, 23—36) tritt 
für Identität von Kyot la schantiure und Kyot von Katelangen ein. 

3 So noch Verf., Der Ritter zwischen Welt und Gott, 1952, 266. 
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Quellen der verschiedensten Art verwertet. In welcher Beziehung steht Kyot 
zu diesen? Oder ist seine Zitation nur ein Motiv der wolframschen Ironie?® 

Gegenüber dieser Fragestellung, die natürlich voraussetzt, daß Wolfram 
sich gegen den Vorwurf bloßer „Erfindungen“ verteidigen wollte oder 
mußte, hat Bodo Mergell, Julius Schwietering folgend, eine andere Lösung 
versucht. Auch er leugnet einen historischen Kyot. Aber er sieht den Grund 
für die Fiktion nicht in der Absicht, sich durch eine Quelle zu legitimieren, 
sondern meint, Kyot sei eine Gestalt der Dichtung, so wie auch Flegetanis. 
Kyot gehöre zum Handlungsgefüge des Romans, zur Geschichte des Grals, 
und dürfe nicht in eine Reihe mit Chrötien gestellt werden. Wenn er mit 
dieser Meinung, wie die gegenwärtige Forschungslage beweist, nicht recht 
durchgedrungen ist, so liegt das, wie mir scheint, daran, daß sich bei ihm 
der ganz textmäßige Ansatz aus Pz. 453, 11ff. sogleich in dem dichten Netz 
von Beziehungen, durch das er nahezu alles mit allem verbindet, verliert. 
Mergell behandelt Wolframs episches Werk, als sei es ein lyrisches Gebilde 
oder gar eine musikalische Symphonie. Im Klang und Wiederklang der Töne 
gehen der richtige Ansatz und mancherlei treffende Bemerkung (z.B. 25, 
A. 2; 77; 91) unter. Man hat am Ende nichts Greifbares in der Hand. Die 
Dichtung erscheint als ein Gespinst von Beziehungen, Entsprechungen, Paral- 
lelen, Kontraposten; die epische Handlung hat keine eigene Aussagekraft. 
Scholte und Zeydel sehen daher auch keinen Widerspruch zwischen ihren aus 
der Quellenforschung gewonnenen Ergebnissen und denen Mergells: Wolf- 
ram verwob, „aber erst nachträglich!“ (Zeydel, Neophil. 37, 35), Kyot künst- 
lerisch in seinem Werk. 

Die Untersuchung, die ich hiermit vorlege, geht davon aus, daß Kyot eine 
fiktive Gestalt. sei?. Sie bezweifelt aber aus Gründen, über die sie Rechen- 
schaft gibt, eine unmittelbare Beziehung auf Quellen irgendwelcher 
Art und sieht die dichterische Funktion Kyots anders als Mergell. Sie hat 
als einziges Fundament den Text. Ich bin — wenn ich hier eine Bemerkung 
zur Methode machen darf - von der Voraussetzung ausgegangen, daß alle 
Textaussagen, auch die scheinbar nebensächlichsten, beachtet werden müssen. 
Die immer noch weit verbreitete Meinung, Wolfram folge gerne und häufig 
den Augenblickseinfällen seiner lebhaften Phantasie, ist ein Vorurteil, das 
seit Gottfried von Straßburg auf der Verkennung der dichterischen Inten- 
tion Wolframs beruht. Ich weiß keinen anderen Weg, diese Intention auf- 


* Zuletzt Roswitha Wisniewski, Wolframs Gralstein und eine Legende von Luzifer 
u. d. Edelsteinen, Beitr. 79, Tübingen 1957, 43—66. 

5 Martin, Kommentar XXXIX. — Fr. Panzer a.a.O. 74. 

© B. Mergell, Der Gral in Wolframs Parzival, Halle/S. 1952, 156ff. Dazu Verf., Dt. 
Lit.-Ztg. 74, 1958, 208 f. 

? Diese Annahme ist selbstverständlich eine Hypothese. Vgl. dazu die treffenden Be- 
merkungen F.R. Schröders a. a. 0. 10. Der ‚Kyotgegner‘ darf es sich nicht in einer 
Sicherheit wohl sein lassen, die ihm lediglich aus der bisherigen Erfolglosigkeit 
der Gegenseite erwachsen ist. So lange uns der Text des Gralsepos Kyots nicht 
vorliegt (wenn auch nur in geringsten Bruchstücken oder in irgendwie abgeleiteter 
Form), bleibt sein Standpunkt aber berechtigt. 
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zuspüren, als das induktive Verfahren, von einem ganz wörtlichen Verstehen 
des Textes auszugehen und die sich daraus ergebenden gedanklichen Zu- 
sammenhänge herzustellen. Ein solcher Versuch führt zu dem überraschen- 
den Ergebnis, daß den wilden maeren ein Gesamtaspekt auf die Wirklichkeit 
zugrunde liegt, der kaum strenger und folgerichtiger sein könnte. Freilich ist 
er anderer Art als der Gottfrieds oder Chretiens oder gar der des heutigen 
Menschen, und er ist verdeckt durch einen in der Tat eigenwilligen und 
sprunghaften Stil. 

Die Untersuchung beschränkt sich vorsätzlich darauf, den ‚Elementarhori- 
zont‘ (Schadewaldt) aufzudecken, von dem aus die Kyotfigur verstanden 
werden muß. Denn ohne eine solche Grundlage müssen alle weiteren Er- 
örterungen über die dichterische Bedeutung des Kyotmotivs notwendiger- 
weise unverbindlich bleiben. Das Ergebnis will ‚richtig‘ sein, nicht mehr; 
d. h. es will in die ‚Richtung‘ weisen, in der das letztlich unausdeutbare 
Wunder der Dichtung sich ereignet. 

Wolfram nennt Kyot an sechs Stellen: I. 416, 20-30; II. 431, 2; III. 452, 
29-455, 22; IV. 776, 10; V. 805, 10: VI. 827, 1-11. Das Gewicht der Stellen 
ist sehr verschieden; bedeutsam sind III und VI, im IX. Buch und ganz am 
Schluß. 

Schon beim ersten Hinblick fällt auf, daß die früheste Erwähnung erst im 
VIII. Buche, also ziemlich genau in der Mitte des ganzen Werkes, steht, und 
dazu noch in einem Zusammenhang, der kaum gleichgültiger sein kann. 
Wolfram sagt 416, 20ff., den Namen Liddamus habe er von Kyot, und er 
fügt hinzu, daß 

Kyot la schantiure hiez 

den sin kunst des niht erliez, 

er ensunge und spraeche so 

des noch genuoge werdent fro, 
daß er ein Provenzal sei und eine Gralsgeschichte verfaßt habe. Der Dichter 
beruft sich also mitten in der Gawangeschichte, die er im Ganzen seiner 
Vorlage nacherzählt, für einen beliebigen der vielen von ihm erfundenen 
Namen auf einen provenzalischen Sänger. 

Es ist daher verständlich, daß man vermutet hat, es müsse dafür einen 
Anlaß geben, der mit dem Text unmittelbar nicht zusammenhängt. Diesen 
Anlaß glaubte man darin gefunden zu haben, daß nach Veröffentlichung 
der ersten sechs Bücher des Parzival aus dem Kreise der Dichterkollegen 
der Vorwurf bloßer Erfindung laut geworden sei und Wolfram veranlaßt 
habe, Kyot als fiktive Quelle einzuführen. Daß dies gerade an einer Stelle 
geschah, die ihrem Inhalte und ihrer Quellenbeziehung nach gar keine 
Veranlassung dazu bot, führte man auf den Arbeitsprozeß zurück: Wolf- 
ram sei eben gerade bis dahin gekommen, als ihm Gottfrieds von Straß- 
burg gehässiges vindaere wilder maere vor Augen oder zu Ohren gekom- 
men sei®. Bei einem Dichter, von dem man zu wissen glaubt, daß er eigen- 


8 Vgl. de Boor, Lit. Gesch. 2, 94. 
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willig und sprunghaft in seinem Wesen ist, erschien eine solche plötzliche, 
unvermittelte Reaktion ganz plausibel. - Aber diese Argumentation ist nicht 
stichhaltig. Denn inzwischen hat sich erwiesen, daß Gottfrieds bekannter 
Tadel sich gar nicht auf Stoffliches und Inhaltliches, sondern ausschließlich 
auf Wolframs sprachlich-erzählerische Darstellungsweise bezieht?, und da 
wir von sonstigen abwertenden Urteilen nichts wissen, so ist sehr wahrschein- 
lich, daß es solche nicht gab und daß Wolfram auch nicht auf sie zu reagieren 
brauchte. Die Stellen, an denen er sich deutlich erkennbar gegen irgendwelche 
„Tadler“ wendet (Prolog, Bogengleichnis), haben mit der Frage nach Quellen- 
treue nichts zu tun, und so brauchen sie uns hier auch nicht zu beschäftigen. 

Es muß also zunächst ungeklärt bleiben, wie Wolfram dazu kam, gerade 
hier die später so gewichtige Gestalt Kyots zuerst zu nennen, dazu noch in 
einer Weise, die dem üblichen Verfahren bei Quellenberufungen wenig 
entspricht. Wenn es einer solchen bedurft hätte, so wäre der geeignete Ort 
doch wohl der Schluß des II. Buches gewesen, wo ohnehin von den persön- 
lichen Angelegenheiten des Dichters die Rede ist (115, 21 — 116, 4). Aber dort 
sagt Wolfram ausdrücklich, seine Geschichte fahre ane der buoche stiure und 
geht nicht auf die doch naheliegende Frage ein, woher er denn den Stoff 
seiner beiden ersten Bücher, für die Chretien ja keine Vorlage bietet, habe1®, 
Der Name Liddamus stammt, wie manch anderer, aus Solin!!. So läßt sich 
also für die These, Kyot solle Quellen decken, kein rechter Anhalt finden. 
Die Leser oder Hörer vernehmen überrascht zum ersten Male den Namen 
eines Gewährsmannes und erfahren einiges über sein Werk. 

Die kargen Mitteilungen lassen einige Vermutungen zu. Zunächst: wo 
Wolfram sonst Dichter seiner Zeit nennt, da begnügt er sich mit der bloßen 
Namensnennung: von Troys meister Christjan 827, 1; min her Hartmann von 
Ouwe 143, 21; her Walther 297, 24. Man kennt die Dichter und weiß, wer 
und welches ihrer Werke gemeint ist. Kyot aber muß erst als Verfasser einer 
französischen Gralsgeschichte vorgestellt werden (416, 25 - 30), und später, 
im IX. Buch, wird diese Angabe dann noch beträchtlich erweitert. Wolf- 
ram stellt Person und Werk des Dichters so dar, daß diese als bisher völlig 
unbekannt erscheinen!?. Im ganzen Typus erinnert unsere Stelle an Gott- 
frieds Tristan 19196 ff.: 


Tristan er machete unde vant 
an iegelichem seitspil 

leiche und guoter noten vil, 

die wol geminnet sint ie sit 


® Verf., Vindaere wilder maere. Zum Literaturstreit zwischen Gottfried und Wolf- 
ram, Beitr. 80 (Tübingen) 1958, 269 ff. Das Wort vinden heißt überall, wo es mit 
Bezug auf literarische Produktion auftritt, nur einfach ‚dichten‘; der vindaere ist, 
dem frz. troubadour entsprechend, der Dichter. Gottfried nennt Wolfram einen 
‚Dichter verworrener, kunstlos erzählter Geschichten.‘ 

1° Wenn, wie Menhardt ZfdA. 86, 1955, 137—140 meint, die ‚Selbstverteidigung‘ 
eigentlich hinter den Prolog einzuordnen wäre, dann dürfte man die Ablehnung 
der buoche sogar auf Buch I und II beziehen. 

11 Martin, Kommentar XXXIX. Anders Zeydel, Neoph. 37, 25. 

12 Das wol bekant 453, il widerspricht dem nicht, sondern bestätigt den obigen Satz. 
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Man vergleiche besonders Pz. 416, 23f.: 


er ensunge und spraeche so 

des noch genuoge werdent fro 
Gottfried berichtet von seiner Romanfigur und stellt diese als Dichter und 
Komponist von Leichen vor. Sollte nicht Kyot auch eine Romanfıgur sein? 
Dann mußten natürlich zu Person und Werk Angaben gemacht werden. 

Noch ein weiteres Moment läßt sich der Stelle abgewinnen. Kyot, so heißt 
es V. 25ff., gehe auf eine „heidnische“ Quelle zurück (das wird nochmals in 
der formelhaften zweiten Kyoterwähnung 431, 2 bestätigt: ich sage iu als Kyot 
las) und er, Wolfram, berichte nur in deutscher Sprache, was Kyot in franzö- 
sischer erzählt habe. Hier wird also von einer literarischen Tradition ge- 
sprochen, in die Wolfram sich selbst einreiht. Dieser Tradition gehört aber 
Chretien, der wirklich Wolframs Hauptquelle war, nicht an, da er hier nicht 
genannt wird. Das bestätigt 827, 1-11 (darüber gleich unten). Es muß sich 
also um besondere „Quellen“ handeln und um eine Tradition, die sich litera- 
turgeschichtlich nicht dokumentieren läßt. Wo hätte sich denn auch je der 
Verfasser einer ausgesprochen religiös-christlichen Erzählung auf „heid- 
nische“ Gewährsmänner berufen! 

Im Übrigen fällt auf, daß die sechs Erwähnungen zu zwei Gruppen ge- 
ordnet sind: den beiden Hauptstellen gehen jeweils zwei Nebenstellen in 
geringem Abstand vorauf, dazwischen liegen lange Strecken, in denen von 
Kyot nicht die Rede ist. Erste Gruppe: 416, 431, 452-455; zweite Gruppe: 
776, 805, 827. Der ersten Gruppe gehen 415 Dreißigerabschnitte voran, zwi- 
schen beiden Gruppen liegen 320 Abschnitte. Ich will hier nicht ein Zahlen- 
spiel beginnen, wie es neuerdings beliebt ist, sondern nur deutlich machen, 
daß die beiden Hauptstellen offenbar von Nebenstellen vorbereitet werden. 
Den bedeutungsvollen Aussagen im IX. und im XVI.Buch gehen Hinweise 
voran. Soll der Hörer oder Leser auf Kommendes eingestimmt werden? 
Mergell spricht von ‚Vorklang‘ oder ‚Präludium‘, wenn er solcher Art 
Beobachtung macht. Aber eine musikalische Metapher schafft noch keine 
Einsicht in den Gestaltungswillen des Dichters, und so werden wir die 
Frage zurückstellen und sie erst beantworten, nachdem wir den ganzen 
Kyotkomplex untersucht haben (s. u. S. 349). 

827, 1-11 

Am Schluß seines Werkes nennt Wolfram, altem Brauche gemäß, seine 
Hauptquelle: den ‚Perceval‘ des Chretien de Troyes. Die Nachprüfung hat 
ergeben, daß er in der Tat dieser Quelle gefolgt ist, vielfach bis in den 
Wortlaut. Er ist auch von ihr abgewichen, indem er das Fragment ergänzt 
und das Vorhandene erweitert hat - doch hat er auch gekürzt, vor allem 
am Anfang des III. Buches. Ergänzungen, Erweiterungen und Kürzungen 
ind nichts Ungewöhnliches in der Praxis der deutschen Artusdichter. Un- 
gewöhnlich aber ist die Reflexion, die Wolfram seiner Quellenangabe 


‚Wohlbekannt‘ ist Kyot in einer fiktiven Quellentradition; von einem wirklich 
‚wohlbekannten‘ Dichter nennt W. nur den Namen. 
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beigibt: er spricht einen handfesten Tadel gegenüber dem Gewährsmann 
Chretien aus, dem er doch so weitgehend verpflichtet ist: nicht er, sondern 
jener Kyot habe die Geschichte richtig (diu rehten maere) erzählt. Chretien 
sei ein Verfälscher der Überlieferung (er habe der Erzählung unreht getan), 
weil er den Schluß der Erzählung wie Herzeloyden kint den gral erwarp 
nicht gebracht habe. Die Textaussage ist hier eindeutig genug; man kann 
rehten maere 827, 4 und 10 nur auf endehaft (5) und endes zil (11) beziehen. 
Dazu stimmt auch 12-14: niht mer ... wan als dort der meister sprach 
und der folgende Hinweis auf das Ziel der Geschichte: dar sin doch saelde 
het erdaht (18). 

Man hat gegen diesen Tadel eingewendet, daß er sinnlos sei: das 
Fragmentarische des Perceval habe Wolfram nicht entgehen können, und 
niemand verdiene einen Vorwurf dafür, daß er über der Arbeit an seinem 
Werke stirbt. Mir scheint aber, daß wir Wolframs Aussage anders verstehen 
müssen. Das Adjektiv reht (diu rehten maere; unreht getan) bedeutet so- 
viel wie ‚richtig‘, d. h. ‚gerichtet‘, ‚gerade‘, ‚in gerader Linie‘, aber auch 
‚gebührend‘, ‚gehörig‘, ‚wahrhaft‘, ‚wirklich‘, ‚eigentlich‘. Wolfram meint also, 
so läßt sich vermuten, daß der fehlende Schluß der ganzen Geschichte ihren 
eigentlichen Sinn, ihre ‚Wahrheit‘ nähme, und sein Tadel unterstellt Chre- 
tien, daß er einen solchen Schluß gar nicht beabsichtigt habe. Wenn das rich- 
tig ist, so müßten wir fragen: wie kommt er zu solcher Unterstellung? 

Es wird nötig sein, dazu einen Blick auf Chretiens Werk zu werfen. Chre- 
tiens Fragment bricht nicht innerhalb der Erzählung von Perceval, sondern 
im Gauwainteil nach der Begegnung Percevals mit dem Einsiedler ab. Da 
Wolframs Vorwurf sich aber auschließlich auf das Schicksal Parzivals be- 
zieht (s. o.), so müssen wir die Stelle betrachten, an der Chrötien zuletzt von 
Perceval spricht. Der Text endet dort mit den Versen (6514-18, Hilka): 

De Perceval plus longuemant 

Ne parole li contes ci 

Einz avroiz mes assez oi 

De mon seignor Gauvain parler 

Que rien m’oiiez de lui conter. 
Chretien sagt also: „Von Perceval erzählt aber die Geschichte hier nichts 
weiter; sondern wir haben so viel von Herrn Gauwain erzählen hören, daß 
ich hier noch etwas hinzufügen muß!3.“ Ich halte es für denkbar, daß Wolf- 
ram diese die Begegnung mit dem Einsiedleroheim abschließende Bemerkung 
für den von Chretien gewollten Schluß der Percevalerzählung hielt, daß er 
also des Glaubens war, der fehlende Schluß hätte nur noch von Gauwain 
handeln sollen. Die Interpreten bemerken zwar in den obigen Versen 
einen Hinweis auf die künftige Fortführung der Percevalhandlung; so 
schließt Jean Frappier seine Nacherzählung: „... et ‚le conte‘, qui retourne 
& Gauvain, ne dira plus rien de lui, tout en annongant qu’il s’agit seulement 
d’une interruption“i4, und Hilka meint: „Hierin ist doch mindestens ein 


18 Die Übersetzung hier und im Folgenden nach Konrad Sandkühler, Stuttgart 1929. 
14 Chretien de Troyes, L’homme et l’oeuvre, Paris 1957, 185. 
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Versprechen Christians für eine Fortsetzung der Percevalepisoden (nach 
einem längeren Abschnitt der Gauvainabenteuer) enthalten, und daraus er- 
hellt gleichzeitig der Charakter seines Fragments!5.“ Aber dieser Hinweis 
ist doch recht undeutlich formuliert und konnte einem Nichtfranzosen, dessen 
Sprachkenntnisse zudem nicht die besten waren, leicht entgehen. So hat denn 
auch zwar die französische Gralfortsetzung ausdrücklich an den Besuch beim 
Einsiedleroheim angeknüpft!?, nicht aber der nordische Verfasser der Par- 
cevals Saga, der 6518 für den Schluß hält, einen Hinweis auf Rückkehr 
Parcevals nach fögru borgar (= Belrepeire) zu Blankinflur anfügt und aus- 
drücklich bemerkt: „Und hier schließt nun die Sage vom Ritter Parceval“1#, 
Wenn das also im Nordischen möglich war, so dürfen wir es auch für Wolf- 
ram annehmen. 
- Dazu kommen inhaltliche Gründe. In der Unterhaltung mit dem Einsied- 
leroheim ist nur anfangs vom Gral die Rede und nur in dem Sinne, daß 
der Oheim den Neffen über Ursache und Folge der versäumten Frage auf- 
klärt. Die Sünde (Tod der Mutter) band ihm die Zunge. Perceval beichtet 
und büßt und empfängt die heilige Kommunion. In Zukunft wird er, so ver- 
heißt ihm nun der Alte, „zu Höherem aufsteigen und ... Ehre und das 
Paradies gewinnen“ (Ancor porras monter an pris, S’auvras enor et paradis 
6457f.) Kein Wort mehr vom Gral! Auch Perceval hat nicht etwa den 
Wunsch, den Gral nun doch noch zu erreichen und durch seine Frage den 
kranken König zu erlösen. Man hätte doch wohl irgend einen Hinweis darauf 
erwartet, ob denn das schuldhafte Versäumnis wieder gutgemacht werden 
kann oder ob der Gralskönig nun eines anderen Erlösers warten muß. Das 
Gespräch des Oheims mit dem Neffen ist rein retrospektiv: „Ainsi se decou- 
vre un arriere-plan asc&tique et mystique, qui Echappait a Perceval lors de sa 
visite au chäteau du Roi P£&cheur“ (Frappier a.a.O.). Der Leser muß gerade 
wegen des oben zitierten einzigen Zukunftshinweises annehmen, daß es Chre- 
tien allein um den Läuterungsgang Percevals zu tun ist, auf dem das Ver- 
säumnis der Gralsfrage die Station ist, an der dessen Schuld offenbar wird. 
Nachdem Irrfahrt und Prüfung des Helden beendet sind, kann der ganze 
Gralskomplex aus der Erzählung ausscheiden. Der Held hat sein Glück ge- 
funden und wird in Zukunft ein Gott und den Menschen wohlgefälliges 
Leben führen. So hat auch der nordische Bearbeiter die Geschichte ver- 
standen und Parceval in seinen Schlußsätzen Gattin und Reich gewinnen 
lassen, pris und enor. 

Sieht man das Verhältnis Wolframs zu Chretiens Text so an, so wird das 
‚Zürnen‘ Kyots sinnvoll. Denn nun wird deutlich, daß Wolfram unter den 
rehten maeren eine Konzeption verstand, die den Helden mit dem Gral von 
Anfang bis Ende untrennbar und schicksalhaft verbindet, worin also nicht 
der Gralbesuch, sondern der Aufenhalt des Neffen beim Oheim die Zwi- 


15 Ausgabe 744, Kommentar zu 6514—18. 
16 Hilka, Ausgabe 736ff. — Über das Verhältnis der Saga zu Chretiens Perceval 


ebenda XLVf.: „Der Bearbeiter kannte eben nur Chrestiens Gedidt ...“ 
17 Möglicherweise im Anschluß an eine andere Stoffüberlieferung. 
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schenstation ist. Wenn er Chretien vorwirft, er habe den Schluß nicht ge- 
bracht, so meint er, er habe ihn gar nicht bringen wollen und daher den 
ganzen Sinn der Geschichte verfehlt. Kyot aber weiß, daß dem Helden die 
Gralkönigswürde gordent (827, 7) war. Die persönliche religiöse Rechtfer- 
tigung ist nur die Voraussetzung für die Erlangung des Königsamtes. Der 
Erzählung Chretiens fehlt der große Atem weltgeschichtlicher Bedeutsam- 
keit: daß der Held, der durch die Schuld über die Buße zur Rechtfertigung 
vor Gott gelangt, damit zugleich auch die gottgewollte Herrschaft über die 
ganze Welt gewinnt (Pz. 782, 18ff.). Das, so meint Wolfram, sei der ur- 
sprüngliche, echte Sinn der aventiure, der rehten maere, die Kyot richtig 
überliefert habe, und so folgt er also diesem als dem besseren Gewährsmann. 

Wir haben es hier weder mit der Frage zu tun, woher Wolfram seine 
eigene Konzeption habe, noch mit Überlegungen darüber, ob nicht vielleicht 
der Gral in Chretiens Vorlage, dem livre, eine bedeutungsvollere Rolle 
gespielt habe als im Perceval und ob Wolfram das wußte. Das ließe sich nur 
entscheiden, wenn wir mehr von den Quellen wüßten. Wir fragen nur danach, 
welche Konsequenzen die Berufung auf die rehten maere Kyots für jene 
Teile der Erzählung haben muß, die auch bei Chretien vorliegen. Die 
Antwort ist nicht schwer: wenn der Schluß der Geschichte Parzival ins 
Gralskönigsamt führen soll, so bedarf dieses Ziel mannigfacher Vorbe- 
reitungen und erfordert daher beträchtliche Erweiterungen und Änderungen 
des Quellentextes. Es wäre nicht verwunderlich, wenn Wolfram für solche 
Eingriffe ebenfalls seinen Kyot als Gewährsmann oder Berater heranzöge. 
Kyot muß, das lassen die Verse 827, 1-11 vermuten, in enger Beziehung zum 
Gralskomplex stehen. Er steht nur für solche ‚Quellen‘, die mit dem Gral 
zu tun haben!®. Wenn wir die Textstelle richtig interpretiert haben, dann 
bestätigt sie, was die Interpretation der Kyotstelle des VIII. Buches ergab — 
vorsichtiger ausgedrückt: sie widerspricht dieser nicht. Noch wissen wir nicht, 
warum Wolfram einen Gewährsmann zitiert; aber wir wissen, daß es im 
Hinblick auf die eigene Konzeption geschah und nicht mit Rücksicht auf 
irgend sonst etwas. Das ist ein sehr wesentlicher und für die Beurteilung der 
Dichtung Wolframs bedeutungsvoller Unterschied. 


452, 29 — 455, 22 


Wir wenden uns nun der ausführlichsten Stelle zu, die Wolfram der Ge- 
stalt Kyots gewidmet hat. Sie steht im IX. Buch, und das sichert ihr von 
vornherein besondere Gewichtigkeit. Das IX. Buch ist der Ort, an dem Wolf- 
ram die Rätsel, die die Bücher III bis V (Parzivalhandlung) aufgeben, löst. 
Wenn irgendwo, so werden wir also hier die Antworten auf unsere Fragen 
erwarten dürfen. 


* Dem steht nicht entgegen, daß an der ersten ‚Nebenstelle‘ auch auf die Gawan- 
handlung Bezug genommen wird (Liddamus, s.o.) und daß die drei weiteren 
‚Nebenstellen‘ mit Gralsangelegenheiten nichts zu tun haben. Es handelt sich in 
jedem Falle um formelhafte Quellenberufungen, die ihre Bedeutung nur im 
Bezug zu den ‚Hauptquellen‘ haben. Darüber $. 349. 


Kyot 837 


Wir verfolgen wieder, wie bisher, genau den Text. Parzival trifft, im 
weglosen Wald umherirrend, den grawen riter, der mit Frau und Töchtern uf 
der gotes vart ist (446, 10ff.). Der weist ihn auf den heilec man, der ensitzet 
niht ze verre vor (448, 21ff.), und Parzival befolgt den Rat (wie er jeden 
Rat befolgt!), läßt das Pferd den Weg finden (452, 5ff.) und gelangt so zu 
Trevrizent. Der graue Ritter ist, ähnlich wie die Ritter und Frauen bei 
Chretien, der Wegweiser, und Trevrizent verkündet dann, wie auch der 
Einsiedleroheim bei Chretien, Sinn und Bedeutung des Grals: an dem ervert 
nu Parzival diu verholnen maere umben gral. 

Der Unterschied zwischen Wolfram und Chretien wird zunächst daran 
deutlich, daß Wolfram eine Einschaltung macht und darin von Kyot 
spricht. Unsere Erwartung wird also bestätigt: sobald es sich um den Gral 
handelt, tritt Kyot auf. Wolfram teilt mit: 1. er habe aus guten Gründen 
bisher über den Gral geschwiegen, 2. Kyot habe ihn darum ‚gebeten‘ (mich 
batez helen Kyot). Hier ist Kyot also zunächst gar nicht der Gewährs- 
mann für die Gralsgeschichte, sondern ein Ratgeber, der dem Dichter nahe- 
gelegt hat, die Bedeutung des Grals bis zu diesem Zeitpunkt zu verschweigen. 
Das ist einigermaßen erstaunlich. Denn auch bei Chrötien wird ja doch die 
Bedeutung des Grals erst bei Percevals Zusammentreffen mit dem Ein- 
siedleroheim offenbar; Wolfram weicht hier also gar nicht von seiner Quelle 
ab. Wie anders und um wievieles umfangreicher auch die Auskünfte sind, die 
Trevrizent danach gibt: daß sie erst jetzt gegeben werden, entspricht durchaus 
der Gestaltungsweise bei Chretien. Kyot beruft sich auf die aventiure: daz 
man dervon doch sprechen muoz (453, 10). Es scheint so, als solle besonderer 
Nachdruck auf den Zeitpunkt gelegt werden, als sei das heln geradezu ein 
Prinzip der Erzählweise (was es bei Chretien nicht ist oder doch nicht zu sein 
scheint). Wolfram verweist 453, 1ff. auf Hörer, die ihm zürnen, weil er 
nicht schon früher den Sinn der Vorgänge am Gral erklärt habe. Kyot hat 
also hier eine zunächst noch nicht recht durchschaubare Funktion. Seine ‚Bitte‘ 
an den Dichter impliziert einen Vorwurf gegenüber Chretien; das müssen wir 
wohl festhalten. Wenn es so ist, dann könnte dieser Vorwurf aber nur dahin 
gehen, daß Chretien bei seiner Erzählweise die bewußte, künstlerisch be- 
gründete Absicht gefehlt habe. Die Frage ist hier noch nicht lösbar; ich werde 
darauf zurückkommen, wenn wir den folgenden Text und damit sämtliche 
Kyotstellen interpretiert haben (s. u. 5. 344 ff.). 

- Nach dieser Zwischenbemerkung setzt 453, 11 der eigentliche Bericht 
über Kyot ein. Kyot, so heißt es, fand in Toledo ein verschollenes Buch, 
das ein Heide Flegetanis in arabischer Sprache verfaßt habe und in dem die 
Herkunft des Grals enthalten gewesen sei. Die verholnen maere beginnen 
also nicht, wie bei Chretien, mit einer Erklärung der Vorgänge, die Parzival 
am Gral erlebt hat, sondern mit der Historie des Grals. Das ist, wie sich noch 
zeigen wird, von besonderer Bedeutung; offenbar gehört die Geschichte 
des Grals zum Wesen des Grals. Von Kyot wird dann gesagt, daß er die 
arabische Sprache lernte, um das Buch lesen zu können, und dann folgt die 
seltsame Bemerkung, daß er, Kyot, die Gralsgeschichte habe erzählen kön- 
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nen, weil er getauft gewesen sei, denn ein Heide vermöge das nicht. Es war 
aber doch gerade ein Heide, der dirre aventiure gestifte verfaßt hat! Wie 
konnte, wenn nur einem Christen das Gralsgeheimnis zugänglich ist, einem 
Heiden die erste Kunde davon kommen? 


Verfolgen wir zunächst den Text weiter. Nach einigen Angaben zur Person 


des Flegetanis heißt es 454, 17 ff., daß dieser, da er in den Sternen zu lesen 
verstand, darin den Namen des Grals las und daß er in seiner Schrift davon 
berichtet, wie eine schar den Gral auf der Erde zurücließ, daß ihn seitdem 
Getaufte in ihrer Obhut haben und daß es höchste Auszeichnung bedeutet, 
zum Gral berufen zu werden. Das ist alles. Das weitere hat dann Kyot 
selbst in latinschen, d. h. christlichen Schriften gesucht und gefunden: daß 
der Gral zu Anschouwe vom Geschlechte Mazadanes gehütet werde; Titurel, 
Frimutel und Anfortas sind aus diesem Geschlecht, und auch Parzival ge- 
hört ihm an, da Herzeloyde die Schwester des Amfortas ist. Die knappen 
Angaben des Einsiedleroheims bei Chretien (6415ff.) sind hier zu einer 
ganzen Geschlechterkette erweitert und damit zu einer Geschichte des Grals- 
geschlechtes geworden. Später, 468, 23 ff., 472, 21ff., 477, 15if. folgt dann 
aus dem Munde Trevrizents die lange und ausführliche Beschreibung des 
Gralsreiches und der Gralseigenschaften, das vollständige Gralsgeheimnis. 
Was darin von Chretien abweicht und über ihn hinausgeht soll natürlich 
auch von Kyot sein, von dem Wolfram vorgibt, es übernommen zu haben. 

Es gibt also nach Wolframs Angaben zwei ‚Quellen‘ für den Gral: 

1. Flegetanis. Er liest aus den Gestirnen und berichtet in arabischer 
Sprache. 

2. Christliche Chroniken. 

Kyot faßt diese Berichte zusammen. Er ist ein Gelehrter, ein meister wis (455, 
2), der umherreist und Bücher sucht. Nachdem ihm der Zufall bei einem 
Aufenthalt in Toledo die Schrift des Flegetanis in die Hände gespielt hat, 
geht er der Spur nach, auf die ihn eine Bemerkung in deren Text gewiesen 
hat; er reist durch Frankreich, Britannien und Irland und findet endlich in 
der Chronik von Anjou, was er sucht. Damit hat er, wie wir sagen würden, 
das ‚Material‘ beisammen, um die Geschichte von Parzival und dem Gral 
schreiben zu können, denn er ist ja ein Dichter, ein schantiure. Der Gelehrte 
und der Dichter sind eines: die Dichtung verkündet die Wahrheit. 

Wir sehen, daß Kyot hier in der Tat als Verbürger der Wahrheit steht, 
und die Wahrheit wird verbürgt durch Quellen, durch Schriften. An dieser 
Textaussage ist ganz sicher nicht zu zweifeln. Sie stimmt auch völlig zu den 
Angaben 416, 20-30 (s. o.). 

Ebenso eindeutig geht aus dem Wortlaut hervor, daß die beiden Quel- 
len zeitlich aufeinander folgen, daß die frühere auf die spätere hinweist 
und daß allein durch diesen Hinweis die spätere gefunden wird. Die 
beiden Quellen stehen also nicht einfach nebeneinander, sondern sind ein- 
ander zugeordnet. Immer wieder stoßen wir auf das geschichtliche Moment. 


Zuerst war das Gralsgeheimnis bei den Heiden - doch wissen sie nicht: 


gerade viel von ihm. Erst dem Christen Kyot erschließt sich das ganze 


Wissen. Die Verse 453, 18-22 beziehen sich also nicht auf das, was Fle- 
getanis geschrieben hatte, (um das zu verstehen, bedurfte es nur des Er- 
lernens der arabischen Sprache), sondern auf die (im Text erst später er- 
wähnten) Chroniken von Anjou. Damit löst sich der oben bemerkte Wider- 
spruch auf!?. Daß die Heiden eine nur dunkle Erkenntnis der Wahrheit 
haben und erst die Taufe die Augen öffnet, ist eine geläufige Vorstellung 
des Mittelalters und auch Wolframs (Feirefiz kann den Gral nicht sehen). Es 
dürften also wohl ‚Quellen‘ besonderer Art sein, die Wolfram hier meint, 
Quellen im Sinne der Gralshistorie, der Gralswahrheit. 

Sehen wir uns die beiden Gewährsmänner der Wahrheit über den Gral 
näher an. — Wer ist Flegetanis? Zweifellos ist er eine erdichtete Gestalt. 
Sein Name scheint einem arabischen Buchtitel Felek thani (sphaera altera) 
in typisch wolframscher Lautverschleifung nachgebildet?0. Wolfram erzählt 
von ihm, daß er väterlicherseits ein Heide sei, mütterlicherseits aber aus 
jüdischer Familie stamme, aus dem Geschlechte Salomos. Er war ein fision, 
ein Naturkundiger, insbesondere ein Astronom und Astrologe: er wußte, 
wie die Sterne gehen und was ihr Gang für die Menschen bedeutet; er konnte 
in den Sternen lesen. So las er darin auch vom Gral. — Diese Angaben decken 
sich ganz mit dem, was man im Mitteltalter von der Weisheit der Araber 
dachte. In den Disputen der Kaiserchronik wird breites astrologisches Wissen 
der Heiden (z.B. 3701ff., Mond, Sonne und Planeten) mit ihrem Glauben 
an die wilsaelde, das in den Sternen ruhende Schicksal, dem christlichen 
Heilsgedanken gegenübergestellt?!. Wolframs Heide Feirefiz kennt die ara- 
bischen Namen der Planeten (782, 1ff.); sie heißen Zval, Almustri, Alma- 
ret, Samsi, Alligafır, Alkiter und Alkamer. Mathematisch-naturwissen- 
schaftliche Kenntnisse hat die Christenheit von den heidnischen Arabern 
übernommen. Dazu kommt allerlei Weisheit aus dem Alten Testament, die 
gerne dem König Salomo zugeschrieben wird, auch wenn sie aus anderen 
Teilen der Bibel stammt??. Flegetanis ist ein Gelehrter, das meint Wolf- 
ram, der alle Weisheit, die die Menschheit vor dem Erscheinen Christi auf 
Erden hatte, besitzt. - Auch Kyot ist ein gelehrter Mann, Wolfram nennt 
ihn: der meister wis (455, 2: Chretien muß sich 827, 1 mit meister begnügen). 
Er kann Arabisch und Latein, er ist ein ausgesprochener Büchermensch. 
Wolfram zeigt hier eine merkwürdige Vorliebe für umfassend gebildete 
Leute, merkwürdig deswegen, weil er doch sonst an bekannten Stellen jedes 
Buchwissen ablehnt. Eine sehr gelehrte Person ist auch Kundrie, die Grals- 
botin. 312, 19ff. heißt es von ihr, daß sie latin, heidensch, franzoys sprach 
- sie hat also die gleichen Sprachkenntnisse wie Kyot -, daß sie diale- 
tike, jeometri und astronomie beherrschte — genau so wie Flegetanis. Viel- 


19 Ebenso Mergell, der Gral in Wolframs Parzival 77. 

20 Vgl. Martins Kommentar zur Stelle. 

21 Vgl. auch Reinbot von Durne, H. Georg (Carl v. Kraus), 3439 f 

22 So führt z.B. der Milstädter Physiologus die Stelle über die Zweifler (fulica, 
Karajan 82), die im Jakobusbrief steht, auf Salomo zurück; vgl. Verf., der Ritter 
zwischen Welt und Gott, 231. 
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leicht dürfen wir ihre Bezeichnung als surziere ‚Zauberin‘ (312, 27) zu 
schantiure (416, 21) in der einspielenden Bedeutung enchanteur stellen, beides 
auf tiefes, geheimnisvolles Wissen hinweisend. Auch Trevrizent war latein- 
kundig, da er ja der waren buoche maere ... lesen unde schriben konnte 
(462, 12f.). Man sieht: alle Leute, die um den Gral wissen, sind belesen, 
sprachkundig, in den Wissenschaften erfahren. Kundrie ist geradezu eine 
Art Addition von Flegetanis und Kyot: sie vereinigt heidnisches und christ- 
liches Wissen in sich. 

Recht aufschlußreich ist schließlich ein Blick auf den Inhalt des Grals- 
wissens bei Flegetanis und Kyot. Es zeigt sich da ein bemerkenswerter Unter- 
schied. — Flegetanis weiß nur, daß eine schar ein dinc, das gral hieß, auf die 
Erde brachte, daß diese schar dann, da auf Erden kein Ort für schuldlose 
Wesen ist, wieder gen Himmel zog, daß seitdem Getaufte zum Gral berufen 
werden, um ihn zu pflegen. Das sind alles nur reine Fakta. Wir erfahren 
weder, was diese schar ist (waren es Engel?) noch woher sie kam und wohin 
sie zurückkehrte; wir wissen nicht, welcher Art dinc der gral ist noch welchen 
Zweck er hatte, warum es ein Glück ist, zu ihm berufen zu werden, und 
wie die Berufung erfolgt. Sind getouftiu fruht Christen? Das muß ganz 
offen bleiben, denn Flegetanis konnte vom Christentum nichts wissen. Der 
Heide und Jude Flegetanis weiß vom Gral also nur gewisse allgemeine 
Tatbestände, er hat als ein Naturgelehrter Kenntnis von den Gegenständen 
in ihrem physischen Sein (fision 453, 25). Die Bedeutung der Gegen- 
stände und Vorgänge erfahren wir erst von Kyot. Während Flegetanis in die 
Natur blickt - in die Sterne —, um Erkenntnisse zu gewinnen, blickt Kyot in 
die Bücher; er ist, so würden wir heute sagen, Philologe und Theologe, er 
fragt nicht nach der immanenten Gesetzlichkeit der Dinge, sondern nach 
ihrer eigentlichen Bedeutung, nach ihrer ‚Wahrheit‘. Durch Kyot erst er- 
fahren wir den Sinn der Vorgänge, denn dieser Sinn geht nur einem Christen 
— weil er durch die heiligen Schriften in der Wahrheit unterrichtet ist — auf. 

Wir haben hier jene typische Weise des Erkennens vor uns, die uns überall 
im christlichen Mittelalter begegnet. Jede Erkenntnis geschieht in einem Dop- 
pelschritt: zuerst erfaßt der Mensch, was ‚vor Augen‘ ist (das ist jedermann, 
der sehen und hören kann, möglich), dann erkennt er die eigentliche Wahr- 
heit ‚mit den Augen des Geistes‘ (das ist nur dem möglich, dem Gott in der 
Taufe die Augen geöffnet hat). Die beiden Erkenntnisakte sind nur in nicht 
umkehrbarem Nacheinander möglich, sie ergänzen einander und machen 
zusammen die volle Wahrheit aus. Das bedeutet: das Wissen, das die 
Heiden haben, ist nicht an sich irrtümlich; es ist nur unzulänglich und bedarf 
der Ergänzung. Freilich besteht die Gefahr, daß die Heiden den beschränk- 
ten Raum, innerhalb dessen ihnen die Wahrheit zugänglich ist, überschreiten, 
indem sie sich eigene Götter erdenken. Diesem Irrtum ist auch Flegetanis 
verfallen, da er an ein kalp bette als ob ez waer sin got (454, 2 ff.). So richtig 
also alles ist, was er über den Gral sagt, so irrtümlich ist sein religiöser 
Glaube. Dem Heidentum ist es höchstens möglich, vom christlichen d. h. wah- 
ren Gott eine dunkle Ahnung zu haben, historisch gesehen: die zukünftige 
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Ankunft des wahren Gottessohnes prophetisch zu ahnen und vorauszusagen. 

So ist das Gralswissen des Flegetanis doch wohl auch als eine solche Zu- 
kunftsschau aufzufassen: eines Tages werden Getaufte den Gral pflegen. 
Die heidnischen Philosophen galten als solche Vorverkünder der Wahrheit — 
der pareliure Plato .... unt Sibill diu prophetisse haben Christi Ankunft schon 
vorausgesagt (465, 19ff.). Griechische Philosophie und jüdische Prophetie 
zielen hin auf die christliche Offenbarung. 

So ist die Wahrheitsfindung also ein geschichtlicher Prozeß, ein Vorgang, 
der an die ‚Zeit‘ gebunden ist, und es erklärt sich von da her jenes eigen- 
tümliche historische Moment an Wolframs Gralskonzeption, von dem oben 
die Rede war. Das Wissen um den Gral (in dem Gott selbst unter die 
Menschen gegangen ist) erhellt sich im Laufe der Geschichte von Stufe zu 
Stufe. Die zunächst verholnen maere werden offenbar, wenn die zit dafür ge- 
kommen ist. In der Frühzeit der Menschheit ist der Gral von Gott auf die 
Erde gesandt worden, anfangs hat man nur dunkel geahnt, was er bedeutet, 
ım Lichte christlicher Heilswahrheit wird er erkannt, bis ans Ende aller 
‚Zeit‘ wird er bestehen und sein Hüter wird die ganze Welt regieren. Von 
diesem geschichtsmetaphysischen Grundgedanken weiß Chretien nichts. Wolf- 
ram führt alle Elemente, die zu seiner Darstellung nötig sind, erst ein oder 
verstärkt solche Motive seiner Quelle, die dazu dienlich sind: die Familien- 
tradition der Gralskönige, das anfängliche Verschweigen der Gralswahr- 
heit, die Hinweise auf Ursprung und Zukunft des Grals. Auch die Grals- 
geschichte selbst, die aventiure, bedarf der frühen und späteren Gewährs- 
leute, der Vorverkünder und Künder; es muß einen geben, der schon vor der 
Ankunft Christi vom Grale wußte, und einen weiteren, der dieses Wissen 
aus christlicher Weisheit ergänzte. Der erste mußte ein Heide und Jude sein, 
der zweite ein Christ. Der Christ mußte an die heidnisch-jüdische Weisheit 
anknüpfen, er mußte ihre vorahnenden Hinweise aufnehmen und die Ver- 
heißung zur Erfüllung bringen. Wolfram hat Flegetanis und Kyot ‚erfunden‘, 
um diesen Gedanken gegenüber Chretien zur Geltung zu bringen. 

Die Abweichungen, die Trevrizents Gralsbericht gegenüber dem, was 
Chretien mitteilt, enthält, weisen in die gleiche Richtung: Gralsritter ziehen 
in alle Welt, um dort, wo ein Geschlecht erloschen ist, die Herrschaft an- 
zutreten (494, 7ff.); die ärztliche Kunst der Heiden half dem kranken Am- 
fortas nicht: Swaz man der arzetbuoche las, diene gaben keiner helfe lon 
(481, 6ff.); fisiken liste an würzen, ... der keinz gehelfen kunde: got selbe 


23 Vgl. Thomas Ohm, OSB., Die Stellung der Heiden zu Natur und Übernatur 
nach dem Hl. Thomas v. Aquin, Münster 1927. Thomas meinte, Plato habe „seine 
Erkenntnis der göttlichen Dinge aus hebräischen Büchern, die er in Ägypten ge- 
funden, geschöpft“ 230. Aus Isidors Etymologien wußte er von den Prophe- 
zeiungen der Sibylle, 231. — ‚Gefundene Bücher‘ spielen also auch hier eine 
bedeutsame Rolle. — Zur Erkenntnislehre des Mittelalters vgl. Heinrich Köster, 
Die Heilslehre des Hugo v. St. Victor, Emsdetten 1940. Dort auch S.xXfl. reiche 
Literaturangaben. — „Quid est, quod dicitur Testamentum vetus, nisi occultas 
novi? Et quid est aliud quod dicitur novum nisi veteris revelatio?“ Augustin, MPL. 
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uns des verbunde (481, 15ff.). War nicht Flegetanis ein fision? Auch der Rat 
der Sibylle half nicht (482, 1ff.). Erst die Auskunft, die der Gral selbst gibt, 
vermittelt wirksame Hilfe - aber sie liegt in der Zukunft (483, 19ff.)! Nicht 
die heidnische, sondern allein die christliche Weisheit, die sich in der Grals- 
frage symbolisiert, kann Hilfe bringen - zu einer Zeit, die Gott selbst zu 
bestimmen sich vorbehält. Der zweimalige, zunächst erfolglose, dann aber 
erfolgreiche Gralsbesuch Parzivals spiegelt das gleiche geschichtliche Moment 
wieder: der unbelehrte, ‚heidnische‘ Parzival sieht allein, war ‚vor Augen‘ 
ist, wie es auch Flegetanis tat; er sieht nur die Vorgänge, ohne ihre Be- 
deutung zu kennen. Beim zweiten Besuch aber weiß er um ihren Sinn, denn 
er hat inzwischen aus Trevrizents Mund erfahren, was Kyot vom Grale mel- 
det. Parzivals Lebensweg vom dunklen Ahnen des Wesens Gottes (Lehre 
der Mutter) zum vollen Wissen (Lehre Trevrizents) entspricht der stufen- 
weisen Erhellung der Gralserkenntnis von Flegetanis zu Kyot?*. 

Hinter alledem stehen natürlich die realgeschichtlichen Institutionen des 
12. Jahrhunderts und ihre Begründung in der Geschichtsmetaphysik des 
hohen Mittelalters®®”. Wolframs Gralsidee steht innerhalb einer deutschen 
Tradition, die sich dichterish in Werken wie der Kaiserchronik und dem 
Annolied dokumentiert, deren Hintergrund das universalgeschichtliche Welt- 
bild ist. Dem Franzosen Chretien ist dieser Aspekt fremd. Er lebte, wie die 
ganze französische Epik, am Rande dieses Bereichs inmitten anderer ge- 
schichtlicher Wirklichkeit. Erich Köhler hat neuerdings gezeigt, wie sich die 
höfische Epik in Frankreich im Widerspiel zwischen Königsgewalt und Feu- 
dalismus entwickelt hat?*. Was kann in solcher Mitte der Gral sein? Das 


24 Über das Verhältnis von Kyot zu Chretien vgl. Mergell a. a. O. 91: „Nicht wie 
beide, Chrestien und Kyot, zueinander stehen, ist hier die Frage: sondern daß 
eine (poetisch fingierte) Dreiecksbeziehung gestiftet ist, innerhalb deren Wolfram 
sein eigenes Werk verstanden wissen will, in Beziehung sowohl zu Chrestien als 
seiner realen wie auch zu Kyot als seiner fingierten Quelle, worin Traditions- 
gebundenheit wie Eigenständigkeit des deutschen Dichters sich gleicherweise aus- 
drücken“. Das ist völlig richtig gesehen. Aber wenn M. dann jene ‚Dreiecksbe- 
ziehung‘ schon im Prolog 4, 2 nu lat min eines wesen dri „aber in innerlich ge- 
wandelter Bedeutung des ursprünglichen Sinnes“ ausgedrückt wissen will, dann 
weiß ich nicht, wie man das nachweisen können sollte. Immer wieder wird der 
„tiefsinnige Scherz“ Wolframs, hinter dem sich etwas „verbirgt“ (ebenda), bemüht, 
womit man doch nur voraussetzt, was erst zu erweisen wäre. M.s Bemerkung 94: 
„Wolfram und Gottfried vollenden im dichterischen Wortkunstwerk, was Chre- 
stien und Thomas begannen ...“ zeigt, daß er den eigentlichen Sinn des ‚Zürnens‘ 
Kyots gar nicht erfaßt hat. Die Vorstellung, der Unterschied von Chretiens Per- 
ceval und Wolframs Parzival sei allein der einer Weiterbildung und ‚Vertiefung‘ 
des einen durch den anderen, affiziert natürlich auch die Vorstellungen über Kyot, 
der also nur der „Erfüllung überkommener und übernommener Verheißungen“ 
(94) dienen soll. Die quellenmäßige Abhängigkeit Wolframs von Chretien darf 
nicht einfach als eine geistesgeschichtliche Sukzession verstanden werden. Wolfram 
hat Chretiens Gedicht radikal umgebildet, so daß beide nur mittelbar vergleichbar 
sind. S. hierzu die Bemerkungen gleich unten. 

25 Dazu Verf., Der Ritter zwischen Welt und Gott, 1952, besonders S. 131—138. Zur 
ganzen Frage verweise ich auf die bekannten Arbeiten von Alois Dempf und 
Friedrich Heer. 
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geschichtliche Bewußtsein Chretiens kannte keinen ‚Ort‘, auf den er den 
Gral, den er in der Überlieferung vorfand, hätte beziehen können??. Die 
deutsche Artusepik aber mußte im Gral und seinem Königtum gerade das- 
jenige Symbol finden, das ihrem eigenen Geschichtsbild entsprach. Aus der 
Perspektive des deutschen Ritters, der sich als Lehnsmann des Kaisers — des 
Herrn der gesamten Christenheit — fühlte, erscheint Chretiens Vernach- 
lässigung und Mißachtung des Grals als ein Abweichen von der ‚Wahrheit‘. 
Wolfram steht hier neben Walther, für den Philipp der eine und einzige 
Herr der ‚Welt‘ ist, der die armen künege in ihre Schranken weist. 

Wir werfen noch einen Blick auf die räumlichen Verhältnisse, sofern sie 
die Wirksamkeit Flegetanis’ und Kyots betreffen. Dem zeitlichen Nachein- 
ander entspricht räumliches Nebeneinander. Flegetanis lebte im maurischen 
Spanien; daran schließen sich nach Nordenhin die Länder an, von denen Wolf- 
ram im Zusammenhang mit Kyot spricht: Provence, Anjou, Britannien, Irland 
(455, 10 ff.). Gemeint ist also offenbar das westliche Europa. Dessen südlicher, 
spanischer Teil ist der berühmte Schauplatz der Sarazenenkriege (vgl. Wolf- 
rams Willehalm!): an den Pyrenäen berührte sich früher die christliche mit 
der heidnischen Welt. Zu Wolframs Zeit war das Heidentum weit zurück- 
gedrängt, Toledo war seit über 150 Jahren von den Christen erobert (1035). 
Im Trümmerschutt der zerstörten Stadt - sie war einst Mittelpunkt arabischer 
Gelehrsamkeit - findet Kyot des gelehrten Arabers vergilbte und vergessene 
Schrift (verworfen 453, 12). Im Laufe der Geschichte drang das Christentum 
siegreich gegen das Heidentum vor und löste die heidnische Welt ab. Die 
Kreuzzüge der karolingischen Zeit erhalten neue Aktualität durch die der 
Gegenwart. Die militärische Eroberung der Welt durch das christliche Rit- 
tertum ist die historisch-politische Entsprechung zum geistigen Fortschritt 
vom ahnenden Heiden zum wissenden Christen. Das Ziel ist hier die geistige, 
dort die militärische Herrschaft (vgl. das Annolied und Wolframs Wille- 
halm). In Wolframs Gedanken des Gralskönigtums sind beide vereinigt. Das 
Christentum ist die höhere und spätere Form der menschlichen Kultur; ihre 
allmähliche Ausbreitung bestimmt den Gang der Weltgeschichte. Der Fort- 
schritt in der Geschichte ist Ergänzung und Erhellung: räumliche Ausbrei- 
tung und geistige Weiterführung. Auf dieser Grundanschauung beruht auch 
der Gedanke der ‚Toleranz‘ gegenüber den Heiden, den man bei Wolfram 
so markant ausgebildet findet. Wenig später als Wolfram wird Thomas von 
Aquin die ‚heidnische‘ Philosophie des Aristoteles, die die spanischen Lands- 
leute des Flegetanis bewahrt und weiter entwickelt haben, übernehmen und 
mit ihrer Hilfe der christlichen Glaubenswahrheit eine neue Systematik 
geben. Das nördliche Westeuropa ist die alte Artuslandschaft; aus Frankreich 


26 Ideal und Wirklichkeit in der höfischen Epik. Studien zur Form der frühen Artus- 
und Gralsdichtung, Tübingen 1956. q 

27 Köhler bemerkt a.a. 0.226 A.1: „Uns will fast scheinen, als hätte nicht nur der 
verfrühte Tod Chrestiens die Schuld daran, daß der Perceval unvollendet blieb“, 
und meint damit doch wohl, daß der Gral ein Symbol sei, mit dem die französi- 
sche Epik nichts anfangen konnte. 
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kam die Quelle Wolframs. Im Süden berührt sich diese Welt mit der heıd- 
nischen - historisch-politish zur Karlszeit, literarisch (Minnesang!) und 
philosophisch in Wolframs Gegenwart. Das dürften die Gründe für Wolf- 
rams geographische Angaben sein?®. 

Es ist im Sinne der Dichtung keineswegs abwegig, wenn man den Gral in 
den Pyrenäen lokalisiert hat?%. Kein Ort ist geeigneter, die Bedeutung des 
Grals zu versinnbildlichen. Die Gralsburg muß, soll ihr eigentliches Wesen 
‚bezeichnet‘ werden, auf der räumlichen und zeitlichen Scheide zwischen 
Heidenwelt und Christenwelt, Vergangenheit und Zukunft liegen — zwischen 
Flegetanis und Kyot. Das Gralswunder umfaßt altiu und niuwe maer. Zu- 
gleich muß sie im unwegsamen Gelände verborgen sein (vgl. 225, 2ff.), denn 
sie ist allen geschichtlichen Zeiten und allen geographisch bestimmbaren 
Ländern entrückt (das Gralsreich hat keine erkennbare Grenze, 286, 13). Im 
Gralsmysterium ist der ganze Lauf der Weltgeschichte beschlossen, und alle 
Völker sollen daran teilhaben — auch die Menschen tiutscher Zunge. So glie- 
dert sich Wolfram selbst in die Überlieferungskette ein. Er fühlt sich als 
Sachwalter der Wahrheit, als Traditor der rehten maere. Was Kyot in 
französischer Sprache erzählte, das berichtet er in deutscher Sprache für die 
Deutschen (827, 9 ff. und 416, 28 ff.). 

Damit glaube ich herausgebracht zu haben, was die Lektüre der Kyot- 
stellen hergibt. Ich fasse es hier noch einmal zzusammen. Kyot ist eine von 
Wolfram ebenso erfundene Gestalt wie die des Flegetanis und gehört mit 
dieser zusammen zu seiner von Chretien abweichenden Konzeption des Grals. 
Die historische Begründung des Gralsphänomens bedurfte eben wegen sol- 
cher in der ‚Zeit‘ sich offenbarender Wahrheit der Gewährsleute, der Vor- 
verkünder und Verkünder. Das entspricht dem christlichen Offenbarungsge- 
danken in seiner mittelalterlichen Form. Wenn Wolfram am Schluß Kyvt 
gegen Chretien ausspielt, so meint er damit, daß Chretien jenes historische, 
zeitliche Moment der Gralsvorstellung gar nicht verstanden und daher bei- 
seite geschoben habe. Das ist, wie die Lektüre des Perceval beweist, völlig 
richtig. Wir müssen Kyots ‚Zürnen‘ also aus dem Gestaltungswillen Wolf- 
rams verstehen und festhalten, daß die alte Meinung, Wolfram wolle durch 
Kyot die Benutzung fremder Quellen decken, ganz irreführt. Inwiefern ein 
Körnchen Wahrheit daran ist, glaube ich deutlich genug auseinandergesetzt 
zu haben. 


°® Die so entwickelte dichterische Absicht läßt natürlich Raum genug für den Nach- 
weis von Quellen, aus denen Wolfram möglicherweise den Stoff für seine Er- 
zählung nahm. Man muß nur die dichterische Intention von dem durch sie 
notwendigen Rückgriff auf stoffliches Material unterscheiden. So will es mir nicht 
richtig scheinen, wenn man meint, Wolfram wolle etwa das Haus Anjou oder 
Richard Löwenherz ‚verherrlichen‘. Es ist vielmehr umgekehrt: Wolfram brauchte 
Stoff für seine dichterische Konzeption und fand ihn möglicherweise in damals 
allgemein bekannten Erlebnissen und Taten hervorragender — wir würden heute 
sagen: ‚prominenter‘ — Geschlechter und Personen. Zeydels und Scholtes Forschun- 
gen haben dazu Bemerkenswertes beigetragen. 

® Doch u man dahin nicht reisen, um Trümmer der Gralsburg zu suchen: Pz. 786, 
10—12! 


So bleibt uns also noch übrig, die bisher zurückgestellten Fragen zu be- 
antworten. Sie führen, wie sich zeigen wird, noch um ein beträchtliches Stück 
weiter in Wolframs dichterische Absicht hinein. 

Die wichtigste dieser Fragen ist die nach dem eigentlichen Sinn der Ein- 
schaltung 453, 1-10 (s. o. S. 337). Kyot tritt darin nicht, wie wir gesehen 
haben, als Gewährsmann für die Gralsgeschichte auf, sondern als Ratgeber 
für die Erzählweise Wolframs. Er habe, so sagt Wolfram, ihn ‚gebeten‘, das 
Gralsgeheimnis erst jetzt zu offenbaren, und er beruft sich auf die aventiure. 
Der Terminus, um dessen Bestimmung es hier geht, ist das heln, das Ver- 
schweigen. Offenbar ist dieses heln das Gesetz der aventiure: wenn man die 
Geschichte richtig erzählen will, dann muß man gewisse Aufklärungen, 
die der Hörer erwarten darf, auf einen späteren Zeitpunkt verschieben: daz 
man dervon doch sprechen muoz (453, 10). 

Nun steht aber diese Stelle in Beziehung auf eine frühere Einschaltung, 
die sich im V.Buch findet. Im Anschluß an Parzivals ersten, erfolglosen 
Gralsbesuch hat Wolfram einen ganzen Dreißigerabschnitt eingefügt, in dem 
er sich ebenfalls über die Frage, wie man richtig erzählen soll, äußert. 

Wir müssen die Aussagen dieses Abschnittes hier heranziehen. 

Das sogenannte Bogengleichnis 241, 1-30 beschäftigt sich mit der Frage, 
ob man dem Wunsche des Hörers, über seltsame und merkwürdige Begeben- 
heiten sogleich Aufklärung zu erhalten, nachgeben solle oder nicht. Wolfram 
hat erzählt, was alles sich bei Parzivals Besuch beim Gral begab. Er fährt 
fort: ‚Nun möchtet ihr natürlich wissen, was das alles bedeutet; aber davon 
erzähle ich jetzt noch nichts, sondern erst dann, so des wirdet zit‘ (241, 5). Und 
dann folgt das Gleichnis vom Bogen?®. Es besagt: es gibt Geschichten, die 
man nicht so erzählen kann, daß auf das mitgeteilte Faktum sogleich die 
Mitteilung seiner Bedeutung folgen kann. Man muß die Sehne des Bogens 
ja doch krümmen, wenn man schießen will, d.h. man muß Umwege gehen, 
um zum Ziel zu kommen. Meine Geschichte ist von solcher Art, daß man 
sie nur dann ‚richtig‘ erzählt, wenn man die Aufklärung erst später gibt — so 
des wirdet zit. Die Erzählweise hängt also von der Art der Geschichte ab. Was 
die Vorgänge am Gral bedeuten, des freischet her nach maere (241,2). Ich wil 
iu doch paz bediuten von disen jamerbaeren liuten (242, 1f.). Dieses Verspre- 
chen löst er jetzt, im IX. Buch, ein. Er tadelt diejenigen, die ihm Vorwürfe 
machten, daß er nicht früher Aufklärung gab (unpris der dran bejagte). Und 
wenn er nun von Kyot sagt, daß dieser ihm das heln angeraten habe, so ist 
deutlich, daß Kyot eben zu den verständnisvollen Leuten gehört, die seiner, 
Wolframs, Erzählweise recht geben. Wenn Kyot auch im Bogengleichnis 
nicht genannt wird, so läßt sich doch vermuten, daß Wolfram schon damals 
einen fiktiven Ratgeber im Sinne hatte, der den richtigen Hinweis gab. Kyot 
ist derjenige, der drumbe nicht mit Wolfram bagte (453, 2). 

Wir haben es hier also mit einem sehr bewußten und schon weit vor dem 
VII. Buch textlich dokumentierten dichterischen Formprinzip zu tun, und 


30 Zum Bogengleichnis vgl. Verf., Beitr. 79, Tübingen 1957, 453—457. 
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es erhebt sich nun die Frage, warum gerade Kyot, der doch sonst nur mit 
inhaltlichen Momenten der Gralsgeschichte in Beziehung steht, auch zu 
Formfragen herangezogen wird. 

Die Antwort darauf ist zunächst nicht schwer. Wenn jenes historische 
Moment des Grals so innig mit der Person Kyots verbunden ist und wenn 
Wolfram, wie er sagt, nichts anderes unternimmt, als das, was Kyot fran- 
zösisch erzählte, ins Deutsche zu übertragen, so muß er auch die Erzählweise, 
den Gang der aventiure, von Kyot übernehmen. Aber man fragt nun natür- 
lich weiter, warum denn eigentlich Kyot das helen angeraten (in der Fiktion 
der Dichtung: selbst befolgt) habe? Inwiefern ist die Gralsgeschichte von 
der Art, daß sie nur im Sinne des Bogengleichnisses erzählt werden kann? 

Offenbar hat Wolfram die Erzählform seiner Geschichte aus deren (von 
Chretiens Roman abweichendem) Inhalt abgleitet: die Gralsaventiure 
spiegelt die Gralshistorie wieder. Wie das Wissen der Menschheit um 
den Gral sich im Laufe der Weltgeschichte vom dunklen Ahnen zum hellen 
Wissen entfaltet hat, so schreitet auch die Erzählung von Parzival und dem 
Gral vom Dunklen ins Helle. Die zit, die die Erzählung bestimmt, entspricht 
der Zeit, die den weltgeschichtlichen Ereignissen zugrunde liegt. Die Form 
der Dichtung wird also von ihrem Gegenstand ‚vorgebildet‘, die aventiure 
schreitet voran im gleichen Rhythmus. 

Vergleicht man das Ganze des wolframschen Romans mit seiner franzö- 
sichen Quelle, so zeigt sich in der Tat, daß die strukturell bedeutsamen 
Umbildungen der deutschen Dichtung durch das heln bestimmt sind. Es ist 
immer zu wenig beachtet worden, daß Wolfram den Quellentext nicht nur 
erweitert, sondern auch kürzt — bezeichnenderweise am Anfang der Parzival- 
geschichte. Chretiens Perceval erfährt durch die veve dame eine vollständige _ 
christliche Glaubenslehre - Wolfram helt sehr Wesentliches davon und legt 
es an viel späterer Stelle Trevrizent in den Mund. Das hat eine Umorien- 
tierung der ‚Entwicklung‘ des Helden zur Folge: Perceval gerät in Schuld, 
weil er die Lehre der Mutter leichtsinnig mißachtet; Parzival aber, immer 
gehorsam, ist nicht ausreichend belehrt worden - er geht mit nur dunklem 
Wissen in die Welt. 

Die Stationen dieses Ganges, die Wolfram als solche ja von Chretien über- 
nommen hat, sind in der deutschen Dichtung einander ganz anders zugeord- 
net als in der französischen. Gornemants und des Einsiedleroheims reli- 
giöser Rat greifen ausdrücklich auf den der Mutter zurück; beide rufen dem 
Knaben ins Gedächtnis, was er einst schon gelernt hatte, und ermahnen ihn, 
künftig gehorsam zu sein. Gurnemanz und Trevrizent aber ergänzen den 
als unvollständig erkannten Rat der Mutter. Wolframs Kürzung hat hier 
den Zweck, den Helden seinen Weg mit einem so geringen Wissen um Gott 
beginnen zu lassen, wie es die Heiden hatten (vom trinitarischen Gott er- 
fährt Parzival erst im IX. Buch), d. h. das heln hat zum Ziel, den Lebensgang 
Parzivals als einen Nachvollzug der heilsgeschichtlichen Entwicklung darzu- 
stellen. Wolfram gleicht damit die innere Verfassung Parzivals der allmäh- 
lichen Enthüllung der Gralsgeheimnisse an, die, wie oben (S. 337) bemerkt, 


schon bei Chretien vorgebildet war, aber dort keine eigentlich strukturelle 
Bedeutung hat. Der wolframsche Gedanke: Gralsgeschichte und Parzival- 
geschichte innig miteinander zu verbinden, hat zur Folge, daß die Historie 
des Grals und die Vita des künftigen Gralskönigs dem gleichen stationären 
Ablauf unterworfen werden. Wolfram hat also den Ansatz zu der Erzähl- 
form des Verschweigens und späteren Enthüllens, der in Chretiens Grals- 
bericht vorliegt, ausdrücklich zum herrschenden Formprinzip seiner Geschichte 
gemacht. Auf dem Lebenswege Parzivals sind die Mutter und Gurnemanz 
ebenso Vor-Künder der Wahrheit, wie es in der Gralsgeschichte Flege- 
tanis ist. Ihr Wissen um Gott ist so bruchstückhaft wie das des heidnisch- 
jüdischen fision vom Gral. Der ‚Ergänzer‘ ist hier Kyot, dort Trevrizent. 
Beide haben ihr Wissen aus Büchern. Im IX. Buche laufen die beiden epischen 
Hauptlinien zusammen: Trevrizent weiß aus der waren buoche maere vom 
christlichen Glauben, er weiß durch Kyots Chroniken vom Gral. Und dieses 
zwiefache Wissen gibt er an den künftigen Gralskönig weiter. 

Ich kann diese Zusammenhänge hier nur andeuten; sie sollen demnächst 
an anderer Stelle ausführlich behandelt werden. Es kommt für unsere 
Fragestellung nur darauf an, einsichtig zu machen, daß Erzählgegenstand 
und Erzählform in engster Beziehung zu einander stehen, so daß die 
ideelle Neukonzeption Wolframs mit Notwendigkeit auch eine andere Er- 
zählweise nach sich ziehen mußte. Mit Recht setzte daher Wolfram: Kyot für 
beides ein. 

Das Voranschreiten der epischen Geschehnisse, der Ablauf der Ereignisse, 
gewinnt durch das heln einen eigentümlich zweitaktigen Rhythmus: die ein- 
zelnen Handlungsmomente werden in eine vorbereitende und eine ergän- 
zende, erfüllende Stufe zerlegt, zwischen denen ein gewisser Zeitraum für 
andere Geschehnisse frei bleibt. Bei Chretien stellen wir, jedenfalls soweit 
es die Percevalhandlung betrifft, dagegen ein kontinuierlich fortschreitendes 
Geschehen fest31. Wolframs ‚Verschweigen‘ schafft Stationen, deren Sinn erst 
am Ende, im IX. Buc, erkennbar ist. Anfangs herrscht Dunkelheit, An- 
deutung, Ahnung. Die Gesamtbewegung des epischen Fortganges ist die 
einer progressiven Erhellung. Der Hörer oder Leser wird vom Dichter den 
gleichen Weg einer stufenweisen Wirklichkeitserkenntnis geführt, den sein 
Held gehen muß. - 

Wolfram hat diese Art des Gestaltens nicht selbst erdacht. Er steht damit 
vielmehr in einer alten Stiltradition, nämlich in der des ‚praefigurativen Ge- 
staltens‘. Ich zitiere dazu Erich Auerbach??: 

„Die Figuraldeutung stellt einen Zusammenhang zwischen zwei Geschehnissen oder 
Personen her, in denen eines von ihnen nicht nur sich selbst, sondern auch das andere 
bedeutet, das andere dagegen das eine einschließt oder erfüllt. Beide Pole der Figur 
sind zeitlich getrennt, liegen aber beide, als wirkliche Vorgänge oder Gestalten, 
innerhalb der Zeit; sie sind beide in dem fließenden Strom enthalten, welcher das 
geschichtliche Leben ist und nur das Verständnis, der intellectus spiritualis, ihres 


31 Vgl. dazu Wilhelm Kellermann, Aufbaustil und Weltbild Chrestiens v. Troyes im 


Percevalroman. Halle 1936. 
32 Mimesis, 1946, 77f. 
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Zusammenhangs ist ein geistiger Akt ... Wenn zum Beispiel ein Vorgang wie 
das Opfer Isaaks interpretiert wird als Praefiguration des Opfers Christi, so daß 
also in dem letzteren das erstere ‚erfüllt‘ wird — figuram implere ist der Ausdruck 
dafür —, so wird ein Zusammenhang zwischen zwei Ereignissen hergestellt, die 


Bi 


weder zeitlich noch kausal verbunden sind — ein Zusammenhang, der auf vernünftige 
Weise in dem horizontalen Ablauf, wenn man dies Wort für eine zeitliche Aus- 
dehnung gestattet, gar nicht herzustellen ist. Herzustellen ist er lediglich, indem man 
beide Ereignisse vertikal mit der göttlidren Vorsehung verbindet, die allein auf 
diese Art Geschichte planen und allein den Schlüssel zu ihrem Verständnis liefern 
kann. Die zeitlich-horizontale und kausale Verbindung der Ereignisse wird gelöst, 
das Jetzt und Hier ist nicht mehr Glied eines irdischen Ablaufs, sondern es ist 
zugleich ein immer schon Gewesenes und ein sich in Zukunft Erfüllendes; und 
eigentlich, vor Gottes Auge, ist es ein Ewiges, Jederzeitliches, im fragmentarischen 
Erdgeschehen schon Vollendetes.“ 

Auerbach beschreibt dann den Widerspruch, im dem eine solche Ge- 
schichtsauffassung und -darstellung zur klassisch-antiken stehen mußte: „Not- 
wendig mußte, wo beide Betrachtungsweisen zusammentrafen, Konflikt und 
Versuch eines Ausgleichs entstehen: zwischen sorgfältig die Glieder des 
Geschehens untereinander verbindender, Zeit- und Kausalfolge einhalten- 
der, im Bezirk des irdischen Vordergrundes verbleibender Darstellung auf 
der einen - und abgerissen-sprunghafter, überall eine Deutung von oben 
erfragender auf der anderen Seite.“ Die christliche Geschichtsdarstellung 
hat dort, wo ein realer und kausaler Zusammenhang der historischen Tat- 
bestände wirklich vorlag, diesen Zusammenhang zerstört und in einen prä- 
figurativen umgewandelt. 

Das dürfte prinzipiell das Verfahren sein, das Wolfram gegenüber der 
Darstellung des Lebensganges des Helden, wie ihn Chretien beschreibt, an- 
gewandt hat. Er löst, die ‚zeitlich-horizontale Verbindung der Ereignisse‘ und 
verbindet sie ‚vertikal mit der göttlichen Vorsehung‘. Dadurch entsteht ein 
‚abgerissen-sprunghafter, überall eine Deutung von oben erfragender‘ Zu- 
sammenhang. Kindheit und Mannestum Parzivals sind nicht mehr durc ein 
allmählich fortschreitendes, auf früher Erfahrenes zurücgreifendes Sich- 
Besinnen miteinander verbunden, sondern dadurch, daß Gott zu bestimm- 
ter Zeit Lehrer schickt, deren Rat die ‚Erfüllung‘ eines zeitlich zurückliegen- 
den Rates ist. Herzeloydes Gotteslehre ist in ihrer Kargheit und Unvollkom- 
menheit praefigurativ der Gotteslehre Trevrizents zugeordnet. Wolfram 
denkt die Erzählung Chretiens in diesem Sinne um und ergänzt im gleichen 
Sinne des Franzosen Gralsbericht durch die Einführung von Flegetanis und 
Kyot: in dem, was Flegetanis in den Sternen las, ist vorgebildet, was später 
Kyot in den Chroniken von Anjou fand. Das finale Denken und Gestalten 
geht immer von der Endursache aus: nicht im Ursprung, sondern im Ziel 
wird das Gesetz, nach dem ein Geschehen abläuft, erkennbar. | 

Von der epischen Bauform her gesehen sind die praefigurativ verbundenen 
Ereignisse nicht dadurch als zusammengehörig gekennzeichnet, daß das eine 
als Folge des anderen aufgefaßt wird. Das es in der ‚vertikalen‘ Struktur 
eine solche ‚Folge‘ nicht gibt, kann es sich hier immer nur um eine Wieder- 
holung - auf höherer Ebene - handeln: die ‚Zeit‘ zwischen beiden Gescheh- 
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nissen hat in substantieller Selbstgesetzlichkeit (das heißt im Ablauf des 
göttlichen Heilsplanes) die höhere Ebene inzwischen erreicht und damit die 
Stunde der Erfüllung heraufgeführt. Wenn man für das erzählerische Ver- 
fahren einen Terminus einführen will, so könnte man hier von ‚epischer 
Vorausnahme‘ sprechen. Sie ist eine typische Kunstform des praefigura- 
‚tiven, vertikalen Gestaltens: ein Vorgang wird zwei mal erzählt, zunächst in 
andeutender Kürze, später in aller Ausführlichkeit. Die erste Erzählung 
ist nach Inhalt und Form der Aussage eine ‚Vorausnahme‘ von etwas, das sich 
erst später — so des wirdet zit — in seiner ganzen Sinnfülle und Bedeutungs- 
schwere enthüllen wird. Da& spannungsbildend-Hinweisliche der ersten Mit- 
teilung liegt also in ihrer fragmentarischen Kürze, die Neugier und Fragen 
bei den Hörern erweckt. Im Gegensatz zur epischen ‚Vorausdeutung‘ wird der 
Hörer nicht auf den Kausalschluß verwiesen (ihm wird nicht nahe gelegt, auf 
notwendigerweise eintretende Folgen des Ereignisses hinzudenken), son- 
dern er wird zum Aufblick nach ‚oben‘ angeregt, und das heißt: er soll den 
Fortgang der aventiure vom Gang der ‚absoluten Zeit‘ her verstehen. 

Das setzt natürlich einen Hörer voraus, der die Zeichen solcher ‚Zeit‘ ver- 
steht. Im Bogengleichnis rechnet Wolfram mit einem Hörer, dem seine Ge- 
schichte nicht zeinem oren in, zem andern für geht, der nicht ein boc odr ein 
ulmiger stoc ıst (241, 25ff.), der begreift, daß man die Sehne des Bogens 
krümmen muß, wenn man den Pfeil abschießen will. Das Krümmen des 
Bogens steht den maeren sleht (241, 13) gegenüber. Das geht vielleicht auch 
gegen Gottfried, der Tr. 4660 ff. fordert, die Rede des Dichters solle ebene 
unde sleht sein, er solle mit ebenen sinnen dahingehen®®. ebene unde sleht 
heißt: die Erzählung folgerichtig und plausibel vortragen, jedes Ereignis 
aus dem vorhergehenden folgen lassen, so daß der Hörer zu jeder Zeit Sinn 
und Bedeutung des Vorgetragenen versteht. Ich glaube aber, daß gar nicht 
Gottfried, sondern Chretien gemeint ist. Denn gegen diesen wendet sich ja 
Kyot. Mit Chretien hat Wolfram es immer zu tun, der Text des Perceval 
lag ihm während der eigenen Arbeit beständig vor und war überall bekannt, 
mit ihm mußte er sich auseinandersetzen. 

Vielleicht dürfen wir es nun wagen, auch die zweite der oben aufgewor- 
fenen Fragen noch zu beantworten: die Frage nach der formalen Bedeutung 
jener Kyot-Nebenstellen, die den beiden Hauptstellen im IX. Buch und am 
Schluß vorangehen (S. 333). 

Nach Inhalt und Form ist die erste Kyotstelle des VIII. Buches (auf die 
es hier vor allem ankommt) eine ‚Vorausnahme‘ der Kyoterzählung des IX. 
Buches, freilich nicht ganz in dem oben besprochenen Sinne. Denn hier geht es 
ja nicht um die Handlung der aventiure, sondern um eine Vorankündigung 
des Dichters über eine Quelle, die er benutzt habe. Zwar rückt diese ‚Quelle‘, 
wie wir gesehen haben, danach in den Handlungsfortlauf ein; aber es ist 
doch deutlich, daß das Verfahren der ‚Vorausnahme‘, wie Wolfram es an 
dieser Stelle anwendet, sich aus der Gebundenheit an die aventiure löst und 


33 Doch stehen dem chronologische Bedenken entgegen. 
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zu einem frei verfügbaren Kunstmittel wird. Vom Inhalt der Er- 
zählung her gesehen hätte es keiner ‚Vorausnahme‘ bedurft — schon gar nicht 
an der Stelle, an der sie steht; denn erst im IX. Buch wird ja die Kyotquelle 
wichtig, und es wäre dann immer noch früh genug gewesen, von ihr zu 
sprechen. Wenn Wolfram anders verfährt, so überträgt er also ein Ver- 
fahren, das aus dem vertikalen Aufbau seiner Geschichte erwächst, auch auf 
Motive, die mit diesem Aufbau an sich nichts zu tun haben, und gewinnt 
damit ein allgemeines Mittel, Spannung zu erzeugen. Er hat von diesem 
Mittel auch an vielen anderen Stellen Gebrauch gemacht?*. Wenn Mergell 
von ‚Vorklang‘ oder ‚Praeludium‘ spricht, so hat er also in vielen Fällen 
durchaus richtig beobachtet; man muß solche Ausdrücke aber im Hinblick 
auf das vertikale Gestalten verstehen. Nur im Rahmen eines solchen Ge- 
staltungswillens wird der ‚Vorklang‘ zum effektiven Kunstmittel. 

Die Wurzel der wolframschen Erzählweise liegt im allegorischen Wesen 
der Sprache des Mittelalters, dem der Dichter noch tief verbunden ist®. 
Seine bezeichenliche Rede entspricht der praefigurativen Tektonik des Auf- 
baus: das Wissen um den Sinn ist Voraussicht, göttlichem vor bisehen 
(Anegenge) nachgebildet3®. Bei aller Verhaftung in den Vorstellungen seiner 
Zeit hat Chretien dafür keinen Sinn — vielleicht darf man sagen: keinen 
Sinn mehr. Er lebt, obwohl eine Generation älter als Wolfram, doch schon 
in einer neuen Zeit. Sie versteht sich selbst viel einfacher und eingängiger 
als fortschreitendes Geschehen, dessen Sinn deutlich offen liegt. Das ist ge- 
wiß noch nicht ‚Entwicklung‘; es fehlt noch jeder übergreifende Gedanke, 
und Reste einer älteren, ‚allegorischen‘, vertikalen Darstellungsweise zeich- 
nen sich durchaus noch ab??. Chretien hat sie entweder in den Hintergrund 
gedrängt, wie das Gralsthema, oder sie auf eine Weise verarbeitet, die 
zeigt, daß ihr eigentlicher Sinn nicht mehr erfaßt ist. Das gilt etwa für das 
Motiv, daß Perceval seinen Namen nicht weiß; Chretien läßt ihn raten — 
und, o Wunder! - er errät ihn richtig. An die Stelle eines Wissens, das von 
‚oben‘ kommt (bei Wolfram ist Sigune die ‚Stimme‘), tritt das Glück. Auch 
in der deutschen Dichtung hat später vielfach Fortuna die Rolle der Stimme 
Gottes übernommen. 

Wolfram holt den großartigen Gedanken des Grals noch einmal in seine 
ursprüngliche Bedeutung zurück. Dazu erfindet er Kyot. Das Zürnen des 
Provenzalen ist Ausdruck einer Distanz, zu deren richtigem Verständnis 
wir heute erst wenige Schritte getan haben. 


% Vgl. dazu die treffende Bemerkung Wolfgang Mohrs, Festschr. Klukhohn-Schnei- 
der, 1948, 148f. — Über die strukturelle Bedeutung von Motivdoppelungen, vor- 
deutend-verhülltem Ankündigen späterer Ereignisse in Hartmanns Erec, s. Hugo 
Kuhn, Erec, ebenda, 136, 


3 Fr Friedrich Ohly, Vom geistigen Sinn des Wortes im Mittelalter, ZfdA 89, 
1 ‚1-23. 


3 Heinz Rupp, Deutsche religiöse Dichtungen des 11. und 12. Jahrhunderts, 1958, 241. 
#" Vgl. die Kritik E. Köhlers a. a. O. 250 ff. an Kellermanns Buch. 


EDGAR GLÄSSER - BOSENHEIM BEI BAD KREUZNACH 


DIE GRÜNEN AUGEN IM PORTUGIESISCHEN MITTELALTER 
UND DAS GALIZIANISCHE SCHONHEITSIDEAL 


1. Im Altertum und Mittelalter wird gern das bewegte und bewegende 
Spiel der Augen in der Lyrik besungen. Die Farbe der Augen zu preisen, 
hätten wir, nach Wilhelm Storckt, wohl erst von den Romanen gelernt. 
Ein besonderes Schicksal in der Geistesgeschichte des Schönheitspreises haben 
die „grünen Augen“ gewonnen?. „Grüne Augen gelten als Schönheit, aber 
sie haben etwas Auffallendes“s. Das wird bestätigt, wenn wir grünen Augen 
in Erlebnisberichten begegnen, wie in der Autobiographie des symphatischen 
Baritons Titta Ruffo“: „Mia madre era una donna sensibilissima, dai 
lineamenti regolari, dalla carnagione pallida, quasi diafana, dagli occhi 
verdi chiari grandissimi.“ So scheinen grüne Augen gelegentlich als bio- 
graphisches Substrat verbürgt. Als ein solches hat man sie denn gerade auch 
für Camöes in Anspruch genommen: „Camoens hat allerdings die olhos 
verdes, die grünen Augen seiner Geliebten besungen, aber nicht, als ob das 
eine häufig vorkommende Schönheit wäre, sondern weil es gerade eine seiner 
Geliebten eigentümliche Schönheit ist“5. Gewiß scheinen die „grünen Augen“ 
bei Camöes einer bestimmten Gruppe (von Gedichten, diese einer bestimm- 
ten Person) zuzugehören. Man hat indes eine ähnlich individuelle Zuord- 
nung bei Camöes nicht nur vermutet, wo es sich um olhos verdes — oder 
goncalvos® — handelt. So wollte man mutmaßen, daß etwa das Gedicht Aquela 
cativa que me tem cativo vielleicht „einer indischen Sklavin Barbora“ galt. 
In diesem Gedicht rühmt Camöes nun nicht nur gerade die schwarzen 
Augen, sondern er setzt sich mit dem Preis schwarzer Haare und der aus- 
drücklichen Abwertung der (goldenen) blonden in Gegensatz zum herkömm- 
lichen Stilideal. Gerade dieser Einsatz rhetorischer Stilmittel zum Lob der 
„Schwarzen“ konnte aber erkannt werden als eine Stilmode: jenes Exotis- 
mus, der sich im Zeitalter der großen Entdeckungen geltend macht und ent- 
sprechend auch im Zusiaden-Epos auswirkt. 

Silvio Pellegrini hat auf einen vilancete von Jäo de Menezes 
hingewiesen? — „certo noto al Camöes“ -, in dem dieser eine Sklavin besingt 


1 Luis de Camöes, Sämmtliche Gedichte, 6 Bände, Paderborn, 1880—1885. 

2 Edgar Glässer, „Grüne Augen“, Studi mediolatini e volgari, Vol. IV—1956. 

8 Storck, op. c., Bd. I, pp. 389f. 

4 La mia Parabola — Memorie. Milano, Fratelli Treves Editori, 1937. 

5 Jean Loubier, Das Ideal der männlichen Schönheit bei den altfranzösischen 
Dichtern des XII. und XIII. Jahrhunderts, Diss. Halle 1890, p. 79. 

© Lirica de Camöes, Edicäo critica pelo Dr. Jose Maria Rodrigues e Afonso Lopes 
Vieira, Imprensa da Universidade de Coimbra 1932, Notas, p. LI: Olhos 
gongalvos sao os olhos verdes ... Gongalo se chama no Minho a um coleöptero, 
frequente nos pampanos, e que deles e das folhas doutras plantas toma a cor 
verde. 
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und das beginnt: Catyvo sam de catyva, / servo d’ huma servidor / senhora 
de seu senhor ... Wo erübrigt ein Unterpfand für ein biographisches Sub- 
strat, wenn die Stilprobe in dem einen Falle so schlüssig wirkt wie die „Real- 
probe“ im anderen versagt? 

9. Offenbar also handelt es sich um Stil, um Kunstgesinnung, nicht Natur- 
anschauung, nicht um „Urerlebnis“, sondern um Bildungs- und allenfalls 
Finbildungserlebnis, wenn von der Augenfarbe gesungen wird. Der modernen 
Psychologie ist aufgefallen, daß die Angabe näherer Eigenschaften und be- 
stimmterer Merkmale, selbst nächster Verwandter und Angehöriger der 
engeren Umwelt, gewöhnlich nicht nur erst einer gewissen Besinnung be- 
darf, sondern sogar - wenn nicht gar aufgegeben - oft zurückgezogen oder 
erst recht unrichtig vollzogen wird. Überraschend erscheint in diesem Zusam- 
menhange zumal der vorherrschende Mangel an Aufmerksamkeit für die 
Farbe der Augen. Um sich von dieser überwiegenden Gleichgültigkeit gegen- 
über der Augenfarbe .in genügender statistischer Breite zu überzeugen, ge- 
nügt ein Umblick in den Spalten des „Heiratsmarktes“ der periodischen 
Blätter, wo dieses „argumentum ex silentio“ — sowohl vonseiten des „An- 
gebots“ als auch der „Nachfrage“ — beeindruckt. Literarische Stellen, wie die 
folgende, können wohl stellvertretend für Beobachtungen aus der Lebens- 
praxis gelten:8 

„Wie ist sie eigentlich‘, fragte sie einmal Reuben, als sie beide allein 
waren. — ‚Wie sie eigentlich ist?‘ sagte er gedehnt und unbestimmt. ‚Sie ist... ., 
ja, sie ist ganz in Ordnung.‘ — ‚Ich meine, wie sie aussieht, ihre ganze Er- 
scheinung.‘ — ‚Nun, sie ist etwa so groß wie du... Vielleicht ein ganz klein 
wenig größer. Und sie ist schlank, und'ich würde sagen, recht graziös.‘ — ‚Ist 
sie hübsch?‘ — ‚Sie sieht angenehm aus, würde ich sagen. Blondes, üppiges 
Haar.‘ - ‚Und ihre Figur?‘ — ‚Nicht übel. Sie sieht wirklich ganz anziehend 
aus.‘ — ‚Was für eine Farbe haben ihre Augen?‘ - ‚Ja, da bringst du mich nun 
in Verlegenheit. Ich gebe nie auf die Augen bei anderen Menschen acht ... .‘“* 

Zur Würdigung der bekannten Unachtsamkeit (des Mannes) gegenüber 
der Augenfarbe (seiner Geliebten) dürfte kaum von Belang sein, daß das Ge- 
spräch mit der erblindeten Gattin stattfindet: die Unterhaltung kann als 
typisch gelten für Merkmalsaussagen über das Erscheinungsbild Abwesender. 

Eine Bemäntelung solcher gewöhnlichen Unachtsamkeit könnte es immer- 
hin darstellen, wenn in einem modernen Roman die Frage einer Tochter nach 
der Augenfarbe ihres verstobenen Vaters von der Mutter als Vertreterin einer 
früheren Generation mit der Abwehr beschieden wird: so genau hätte man 
zu ihrer Zeit auch dem eigenen Manne nicht in die Augen gesehen, um deren 
Farbe inne zu werden. 

3. Wenn man bei dem Preis „grüner Augen“ in romanischer Minnelyrik 
an spezifisch „grüne“ Augen denkt, so vergißt man vielleicht, daß man ohne 
solchen trobadoresken Lobpreis wohl gar nicht zu einer ähnlichen Vorstellung 


? Liriche di Luis de Camöes scelte e commentate da Silvio Pellegrini, Modena 
1951. 


® A.E.Coppard, „Dark-eyed Lady“, Methuen & Co., Ltd., London. 
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gelangt wäre. Gern stellt man die Augen in spezifischer Schönheit vor, wenn 
Joan de Guilhade im Kehrreim seiner Cantiga de refram sie evoziert 
(Amigos, non poss’ eu negar ....): 


Os olhos verdes que eu vi 
me fazen or’ andar assi.... 


Wird aber die gleiche Vorstellung erweckt, wenn etwa Bodin® den Gegen- 
satz der Völker in Nord und Süd folgenderweise darstellt: 


, Cestuy-ci [est] grand et robuste, l’autre petit et foible; l’un chaud et humide, 
l’autre froid et sec; l’un a la voix grosse, et les yeux verds, l’autre a la voix fresle, et 


les yeux noirs; l!’un a le poil blond et la peau blanche, l’autre a le poil et la peau 
Bnire 1, 


Wer möchte in den Angaben dieser Schwarz-Weiß — bzw. Schwarz-Grün- 
Anthropologie etwa die olhos verdes eines Joan de Guilhade wiederzu- 
finden? Es dürfte schwer fallen, hier an spezifisch grün gemeinte Augen 
zu denken. Grün mag hier offenbar nur in etwa meinen: nicht (so) schwarz 
wie noir, das seinerseits wohl einen dementsprechend weiten Spielraum von 
„dunkel“ überhaupt meint. 

4. Die aufschlußvolle Stelle bei Bodin bezeichnet eine Endstufe der Be- 
deutungsentfaltung der yeux verds. Ihr ursprünglicher Sinn aber ist 
vielmehr derjenige der oculi variitt. Sicherlich haben sich die von Camöes 
besungenen grünen Augen von diesem ursprünglichen Sinn entfernt. Ca - 
möes aber besingt ja nur in einer Gruppe seiner Gedichte grüne Augen, 
während er sonst auch, der Überlieferung entsprechend, etwa claros 0jos 
preist. Und er weiß immerhin auch um jenes Wechselspiel, die Wechselwir- 
kung von Botschaft und Empfang, Sendung und Auslösung der spielenden 
Blicke, welche die oculi varii wohl ursprünglich bedeuteten. Die Gegenseitig- 
keit des Wechselspiels bewegten Blickens findet die Entsprechung zum Begriff 
der varii oculi!? in dem Verb virar. 

Dos olhos o virar 
que torna tudo raso, 
do qual nao sabe o engenho divisar 
se foi par artificio, ou feito acaso; 
da presenga os meneios e a postura, 
o andar € 0 mover-se, 
donde pode aprender-se fermosura ... 


Und jenes Augenpaars 
Hinreißende Bewegung, 


® Rep. Lyon 1953, p. 699. 

10 Die Mitteilung der Stelle verdanke ich dem Mainzer Historiker Leo Just. 

11 In seiner Ausgabe Camöes’scher Lyrik hat Silvio Pellegrini p. 20 verwiesen 
auf die Abhandlung von Theodor Heinermann, Die Grünen Augen, Roma- 
nische Forsch. LVIII, Erlangen, 1944, pp. 18—40: bel saggio, riassunto da Harri 
Meier in: Ensaios de filologia romanica, Lisboa, 1948, pp. 191—199. Pellegrini 
hat schon in seinem Don Denis, Belluno 1927, p. 19 und in seinen Studi su Trove 
e Trovatori della prima Lirica ispano-portoghese, Torino 1937, pp. 39ff. das 
Thema von den grünen Augen gefördert. 

12 yeux vairs; it. noch bei D’Annunzio: i loro occhi vai; vgl. mhd. spilnde ougen; 
katal. bei Auzias March: lo gest dels ulls, e de aquells la forma ... 


23 GRM 40/4 


354 Edgar Glässer 


Die bald erscheint — stets unentschieden war's — 
Wie Spiel des Zufalls, bald wie Überlegung; 

In Ruh’n und Thun ein Walten und Verhalten, 
Ein Stillesteh’n und 'Geh’n, 

Drin stets wir Schönheit seh’n sich neu entfalten ... 

Diese Strophe (der Ode: Pode um desejo imenso ...) sagt alles aus, was das 
Epitheton varii und das Verb virar als Evokationen spilnder ougen meinen. 

Die Wirkung des virar — wie es im Provenzalischen, Portugiesischen und 
Spanischen begegnet - ist jene, die schon im Hohenlied Salomos die Beschwö- 
rung auslöst: „Wende deine Augen von mir; denn sie verwirren mich!“ 

Jener Beschwörung des Hohenliedes, 6, 5. (4.), entspricht der Sehnsuchts- 
bann im Minnelied (Er’ ai gran joi) ds GirautdeBornelh:Etenhlos 
olhs viratz vas cel pais On ilh estat... Daß es ein verwirrtes und ein verwir- 
rendes Blicken der gebannten Augen ist, der olhs viratz vas cel pais, das geht 
aus den ersten Versen dieser V. Strophe des Liedes hervor: Era diran de me 
escharnidor: ‚A! enfantils com te sos olhs en fat.‘ Und Vers 7 des Liedes: E 
pres mos olhs e sazic mo coratge — Und sie ergriff meine Augen und nahm 
mir das Herz - klingt wie eine Paraphrase des Hohenliedes 4, 9. Hier schon 
also scheint „jenes Augenpaars verwirrende Bewegung“ gestiftet!3. 

5. Die „grünen Augen“ sind in der poetischen Liebes- und Schönheits- 
kasuistik Portugals geistesgeschichtlich Episode geworden. Jedenfalls werden 
sie von der lebhaften Auseinandersetzung über Haut- und Haarfarbe, wie sie 
die Wertwelt des Volkstons beherrscht, kaum mehr mitergriffen. Werden 
grüne Augen im Wettbewerb der Augenfarben genannt, so eignet ihnen 
offenbar kein Sonderwert mehr, wie die Farben überhaupt leicht gegenein- 
ander vertauschbar erscheinen, ohne daß sich Wesentliches zu ändern brauchte. 
Gelegentlich sollen die „grünen“ Augen als „eifersüchtig“ gelten: 


Ollos verdes son celosos, 
os negros son churrusqueiros, 
pero eu quero os azuelos 

que son mais namoradeiros. 


Indes handelt es sich wohl hier keineswegs um spezifisch „grüne“ Augen: 
denn in Varianten werden den ollos negros (an Stelle der verdes) doch offen- 
bar „synonyme“ ollos brancos gegenübergestellt: 


Os ollos brancos son falsos, 
os negros namoradeiros, 
vivan os olhos castanos, 
por firmes e verdadeiros! 


Wieder sind also wohl allgemein-nicht-dunkle Augen gemeint. Manchmal 
werden sogar dunkle Augen verlangt: 


Que osteus ollos son negrinos 
inda ahora reparei; 

se mais antes reparara, 

non amara a quen amei. 


1% Beschwingende Gestimmtheit und Bewegung vermittelt der Stamm des Wortes 


virar offenbar auch einer jüngeren Form des Tanzlieds (13. bis 14. Jahrhundert), 


dem vireli. 
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Der Wert der grünen Augen im mittelalterlich-camöes’sch-trobadoresken 
Sinn ist also irrelevant geworden. 

Umso fruchtbarer entbrennt das Eifern um Haut- und Haarfarbe, wobei 
im galicischen Raum!? die eindeutige, bittere, ja, grausame Ablehnung der 
„Dunkel“-Häutigen und -„Farbigen“ überrascht. In manchen Liedern wird 
diese Eigenschaft wie ein „irreparabel defecto“ dargestellt, vorgehalten, ver- 
höhnt: 

Morenifa, moreniha 
vaite lavar o cachön, 
que por moito que te laves 
es morena de nazön. 

In solcher Tonart werden die „dunklen“ Frauen nicht nur zu Leidtragenden 
ihres unverschuldeten „Übels“ gemacht, sondern sie beklagen sich selbst, ja, 
klagen sich in der gleichen Tonart selbst noch an: E as mais conformas con 
est son as mesmas mulleres! 

Änque que son morenina 
eche do polvo daeira; 


verasme para o domingo 
como rosa na Toseira. 


D£ixame pasar que vou 

a levar auga serea; 

que quero lavara cara: 
que me chamaron moreha. 

In diesen eigenartigen „Frauenversen“ versuchen sich die Betroffenen 
„reinzuwaschen“ — wie von einem Verbrechen: elas procuran disculparse coma 
se fora pouco menos de un crime. 

Ab und zu begegnet man in den zahlreichen Gestaltabwandlungen dieser 
Frauenstrophen dem agonalen Klang einer Replik, die man wie einen Auf- 
schwung zur Frauen-, zu Menschenwürde empfindet, nicht ohne daß es an Du- 
pliken fehlte, die der Dunklen erst recht jede Hoffnung absprechen: o que € 
negro de naciön / mal se pode remediar. 

Rührt hier Atavismus an, ein „vituperio“ aus Zeiten der reconquista, wie 
Arturo Farinelli den Marranen-Begriff als ein solches gezeichnet 
hat15? Oder sollten solche desdens und desprezos ihre fühlbar mangelnde 
Menschlichkeit im Sinne einer gewissen Ambivalenz der Gefühle ausspielen, 
wie sie etwa bei der Verwendung von Schimpfwörtern als Kosenamen wirkt!® 
oder sich wohl auch sonst bei Äußerungen eines urwüchsigen Verhaltens ge- 
legentlich vergleichbar feststellen ließe? 

Solchem Suchen nach der Inneren Form des Gestaltgedankens dieser Spruch- 
lieder aber scheint sich unversehens und unabweislich die Erinnerung wie 
eines „dejä vu“ aufzudrängen: 


14 Xaquin Lourenzo Fernändes, A Muller, o Cancioeiro galego. In: „nös“. 
Boletin mensual da Cultura galega, T. 9, Nüm. 98; 99; 100; Ano XIV, 1932. 
15 Marrano (Storia di un vituperio). Biblioteca dell’Archivum Romanicum 11/10, 


Geneve, Olschki, 1925. 
16 Vgl. Paul Trost, Indogermanische Forschungen LI, 1933, 101—112. 
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Chamächesme moreniha, 
chamächesme moreneira, 
chamächesme morenifia: 
eche do sol que me queima. 

Ist sie nicht uralt, diese Stimme der Ihr Dunkelsein ängstlich Beklagenden 
und so rührend Entschuldigenden? Kommt sie nicht wie wortwörtlich aus dem 
Hohenlied Salomos, 1, 6.? 

„Sehet mich nicht an, daß ich so schwarz bin; denn die Sonne hat mich so 
verbrannt.“ 

Nicht also das der Menschennatur innewohnende Haftbarmachen des ande- 
ren für sein So-Sein läge zugrunde, Haut und Haar würden nicht ursprünglich 
als „Schiboleth* gedeutet, sondern nur jene dem Hohenlied so vertraute zarte 
kosmetische und hygienische Besorgtheit um Erscheinung und Verhalten der 
Liebenden hätte den sanften Anstoß zu der ihr Aussehen Beklagenden und 
Entschuldigenden geboten!?? Mißverständlich und sekundär also wäre die 
ursprünglich harmlos auf mangelndes „make-up“ und anmutig kokette Rück- 
sicht auf Etikette bezogene Äußerung zum Schiboleth ausgeartet, das ein 
Zufalls- fälschlich als Wesensmerkmal wertet und dessen Trägerin der Haft- 
barkeit dafür zeiht. 

6. Zum zweiten Mal begegnet uns das Hohelied Salomonis. Schien es schon 
die Quelle der trobadoresken Eingebung des verwirrenden Blicks zu stiften, 
so könnte es sich nunmehr als Anregung des sonst kaum verständlichen Stils 
der Selbst-Überentäußerung im galizianischen Cancioeiro ergeben. Während 
es sich bei dieser Erscheinung um ein recht spezifisches und auf einen um- 
schriebenen Raum beschränktes Stilverhalten handelt, ist die erste Erscheinung 
zu einem Gemeinplatz des Minnestils geworden, aus dem sich freilich dessen 
Hochstilisierungen immer wieder speisen — von der Sizilianischen Dichter- 
schule (- Notaro Giacomo: Madonna ... isguardando mi tolse lo 
core —) über den Süßen Neuen Stil zuDante, bei dem der ganze Spielraum 
der Minne mit diesem Topos umschrieben wird, vom zagenden Bekenntnis 
zitternder Ergriffenheit (Vita Nova XXI, 11) bis zu den Überwinderhöhen, 
die significar per verba Non si poria (Par. I, 70/1). E laudato chi prima la 
vide: und zwar secondo la nobilissima parte degli occhi suoi, durch den Blick, 
und secondo la nobilissima parte della sua bocca, durch das Lächeln, das seit 
Horazens Histologie an Lalage und als das herrliche „lombardische 
Lächeln“ um den Mund der Herrinnen der Minne schwebt und in der Gio- 
conda eine letzte Verklärung findet. Lo rimembrar del dolce riso ist es, um 
welches des Dichters Sinnen kreist und das sein Minnen preist. Wie beim 
ersten Begegnen der Blick verzagt und das Wort versagt, so erreicht der er- 
habenste Aufschwung der Dichtung schließlich die letzte Grenze der Schau 
und der Sprache, Par. XXX, 33. In der Commedia ist die Gewalt des Blickes 


17 Man vergleiche zu ähnlichen Zügen des Hohenliedes die reizende Anekdote, die 
Maistre Wace in seinem Rollo-Roman von Harlette, der Mutter Wilhelms des 
Eroberers, erzählt. - Zu einer prov. Parallele von „Schwarzhäutigkeit“ vgl., in 
anderm Zusammenhang, Erich Köhler, Romanist. Jahrb. V (1952), p. 259. 
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der des Wortes stellvertretend gleich - und noch Ludwig Richter, ange- 
sichts des Paradieses, von Veit gemalt, wird ergriffen vorm Angesicht der 
Beatrice: „Es lag darin ein Etwas, das vielleicht die Musik, aber kein Men- 
schenwort auszudrücken vermag und ich erinnere mich stets dieses aufleuch- 
tenden himmlischen Blickes, wenn ich die Stelle las: 

Offne die Augen und sieh mich, wie ich bin; 

Du hast geschaut Dinge, daß Du mächtig geworden bist mein Lächeln 

zu ertragen (— a sostener lo riso mio), Par. 23.“ 

Die Macht des Blicks der Geliebten hat wie lösende und bindende Gewalt 
— ihr strahlend offenes Auge spendet Leben, das zürnend geschlossene senkt 
den Tod ins Herz!8, 

Können Wirkungen von solcher, ganze dichterische Wertwelten bestim- 
mender Gestaltungskraft von einer literarischen „Quelle“ ausgehen? Stiften 
Ur- oder Bildungs-Erlebnisse die Ähnlichkeit? Besteht „elementare“ oder 
„historische“ „Verwandtschaft“ 19? 

Die Philosophie wie die Psychologie des „Unbewußten“ vertreten das Be- 
mühen, archetypische Urerlebnisse als Offenbarungen des schöpferischen Un- 
bewußten zu gewinnen, die werkimmanente Hermeneutik dichterischer Wert- 
welten hat die historische Kontinuität nicht im „Urerlebnis des Unbewußten“, 
sondern im „unbekannten Bildungserlebnis“ zu orten. 

7. Sollte die Zurückführung zweier für die Wertwelt der Liebe und damit 
für das Selbstverständnis des Menschen bedeutsamer Erscheinungen auf aus 
dem Hohenlied gewonnene Bildungserlebnisse richtig sein, so wäre damit 
auch ein gewisser Beitrag zu einer kritischen Anthropologie verbunden: die 
Inbildgestalten ästhetischer Wertwelten und „Schönheitsideale“ erweisen, von 
Bildungserlebnissen bestimmt, die schlichte „Wirklichkeit“ und ihr Urerleb- 
nis als irrelevant. 

Das Schönheitsideal des galloportugiesischen Cancioeiro in verschiedenen 
Sammlungen verdient noch einige Aufmerksamkeit. 


18 Vgl. Ramiro Ortiz, Per la fortuna di un motivo madrigalesco italiano in 
Ispagna e in Rumania, in: Studi critici in onore di G. A. Cesareo, Palermo 1924. 

19 In geistreichen Versuchen hat man neuerdings wiederholt unternommen, Inbilder 
dichterischer Schau bei Dante aus dem Vergleich mit archaisch „primitiver“ und 
exotischer Seelenhaltung zu deuten. Romano Guardini, Vision und Dichtung, 
Tübingen und Stuttgart 1947, hat das Mandala-Symbol anregend herangezogen, 
Franz Rauhut, Deutsches Dante-Jahrbuh 31./32. Bd., NF 22./23. Bd., 1953, 
1-24, Minne und Mana lehrreich in Beziehung gebracht. Solche Bemühungen. künst- 
lerische Wertwelten durch den Rückgriff auf urgeschichtliche Ferne in seelische 
Urnähe zu bringen, sie auf archetypische Grundverhaltensweisen zurückzuführen, 
verdienen dankbare Bewunderung. Die werk- und weltbild-immanente Hermeneu- 
tik erfährt so Ergänzung in weltweiten Zusammenhängen. Innerhalb der Dante- 
schen Dichtung heißt die numinose Apperzeption der Minne und ihrer Wertwelt 
nicht „Mana“, dem Verhalten in solchem Sinne entspricht innerhalb der Wertwelt 
eines Dante wohl das Wertbild der Pietas, vgl. Dantes Pietas in der Wert- 
welt der Commedia, Halle, Niemeyer, 1943. Zur Stilhermeneutik von Dantes 
Wertwelt vgl. auch die Untersuchungen von Aischa Hell, Der Amorebegriff bei 
Dante, in: Dante-Jahrbuch 29/30, 161—148; 31/32, 89—148; 33, 142—183. 
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In einer Quadra ist der Farbe der Lippen ein köstliches Lob gezollt: 


Tes os beizos tan bermellos 
como a perdiz ten os ollos .... 


Wenn, wie doch wohl anzunehmen, portugiesisches beigo „Lippe“ Entspre- 
chung von lat. basiu ist, hat der portugiesische Sprachgeist dies Appelativ aus 
einer „etymischen Situation“ gewonnen, die dem Vers Ts os beizos tan ber- 
mellos im Sinne des gleicher „Innerer Form“ huldigenden Verses von Wal- 
ther von der Vogelweide entspricht: Si hät ein küssen, daz ist röt 
(Vers 31 des Preis- und Porträtliedes Si wundervol gemachet wip, L. 53-25). 
Von besonderem Reiz ist auch das sonst in solcher Weise seltenere Lob des 
(schönen) Fußes im Cancioeiro. So in der entzückenden Quadra?®®: 

Cantar. mocihas, cantar, 
si por voso gusto 6; 

. todal-as herbinas ulen 
donde pofiedes o p£. 

Auch diese Wirkung des Fußes der Geliebten kennen wir als Mana-Wir- 
kung?!. Von zärtlichster Wirkung aber künden die Verse des Cancioeiro, 
welche die Füße den Blumen Duft mitteilen lassen. Es gibt mehrere Abwand- 
lungen wie den Dreizeiler??: 

Menida, que leda &s, 
todal-as herbifhas cheiran 
onde ti pousal-os pes. 

Andere Bedeutung dürfte ein bei Xaquin Lourenzo Fernändes in 
zwei Abwandlungen des Themas vertretenes Motiv besitzen (Temas douas, 
variante unha da outra, nas que se gaban os p&s): 

As menifas de Boel 

pon 0 p& na auga crara 

non se lles quere avolver. 

Äs mocifas de Lobeira 
ninguien lles ten que decer: 
pofien o p& na auga crara 
que hastra o rei llo pode ver. 


2? Xaquin Lourenzo Fernändes, op.c.9, 98, p. 27. 

2! Vgl. Franz Rolf Schröder, Blumen sprießen unter’'m Tritt der Füße; in: 
Germ.-Rom. Monatsschrift, N. F.2, 1952; auch angeführt bei Franz Rauhut, 
l.c.p.23 Anm. Die numinose Apperzeption des Fußes der Geliebten und die von 
ihm ausgehende Heilkraft umschreibt besonders inbrünstig ein Gedicht des 
Kristän von Hamle, ich wolte daz der anger sprechen solte ... In einer 
Anm. zu dem Text (in der von mir aus dem Nachlaß betreuten Ausgabe) „Ost- 
deutscher Minnesang“ von Margarete Lang wird zu Str. III auf Aucassin et 
Nicolete, 26f., verwiesen: zwischen Nicoletes weißen Zehen erscheinen die Mar- 
garitenblumen dunkel. Bei Kristän bewahrt die Weiße des geliebten Fußes den 
Anger vor Schaden durch den Schnee, das Herz des Liebenden aber ergrünt durch 
den Gruß der Geliebten wie der Klee des Angers (Schriften des Kopernikuskreises, 
Band 3, Ostdeutscher Minnegesang, Auswahl und Übertragung von Margarete 
Lang, Melodien herausgegeben von Walter Salmen, Jan Thorbece Verlag 
Lindau und Konstanz 1958), 

22 ne n. 1 de „nös“, Cantigas Galegas escolleitas por X. Filgueira Val- 
verde. 
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Vielleicht darf man auf den (singularischen) Stilwert o pe ein gewisses Ge- 
wicht legen. Denn die Mädchen zeigen offenbar nicht so sehr eigentlich „die 
Füße“, sondern, indem sie sie zeigen, eben zunächst „den Fuß“. Es sollen die 
Füße wohl nicht eigentlich um ihrer physischen Schönheit willen auffallen, 
sondern die bekannte Semiotik des weiblichen Fußes darstellen. Das legt auch 
etwa eine Trova nahe wie die folgende: 

Quen fala de min, quen fala, 
Quen fala de min, quen &, 
Serä algün zapato vello 

Que non me sirve no p£. 

Wie seit alters ist hier Sandale oder Pantoffel in Vertretung des Fußes - 
oder als dessen Gegenstück — weibliches Symbol2. Solche Stellvertretung ist 
seit dem Altertum bekannt aus der Erzählung der Rhodopis wie auch aus des 
Plutarch Leben des L. Aemilius Paulus Macedonicus, Kapitel V. Hierher ge- 
hören auch die Chaliza, die Ausschuhung des die Leviratsehe verweigernden 
Schwagers durch die verwitwete Schwägerin und ähnliche orientalische Schei- 
dungsbräuche. Sollte es sich bei dem Fußmotiv um orientalische Anregung 
handeln, so wäre das eine anmutige Entschädigung für die gegebenenfalls 
doch nicht ohne gewisse Auswirkung des reconquista-Geistes so volkstümlich 
gediehene Achtung der Dunklen. Vom strahlenden Auge bis zur duftenden 
Sohle wirkt die numinos apperzipierte Bezauberung. Und bei aller Wandlung 
ihres Inbild-Wertes bewahren die Augen noch eine mit schalkhafter Ironie 
ausgespielte stellvertretende Geltung in einer sozusagen pikaresken späten 
Romanze, die in der Übersetzung des Grafen Schack von dem als Soldat 
verkleideten „Mädchen, das in den Krieg zog“ berichtet: 

Sieben Jahr’ im Kriege hab’ ich 
Tapfer wie ein Mann gedient; 
Keiner ahnt’, ich sei ein Mädchen, 
Außer meinem Hauptmann hier; 


Der erkannt’ es an den Augen, 
Aber wahrlich sonst an nichts. 


23 Wie Fuß (oder Pantoffel) ist auch der Ring entsprechendes Symbol. Mit Recht 
sind daher die Märchen von Aschenputtel und Allerleirauh, Cendrillon und Peau 
d’äne auf denselben Urtypus zurückzuführen, vgl. Theodor Pletscher, Die 
Märchen Charles Perrault’s, Berlin, 1906. Insofern gehören auch die bekannten 
Kinderverse innerlich zusammen: Zeigt her eure Füße, / zeigt her eure Schuh / 
und sehet den fleißigen Waschfrauen zu. / Sie waschen, sie waschen, sie waschen 
den ganzen Tag: Trauer, Trauer, über Trauer / hab’ verloren meinen Ring. / 
Ich muß suchen, ich muß kriechen, / bis ich finde meinen Ring. 


ERICH HAASE * BERLIN 


ZUR FRAGE, OB EIN DEUTSCHER EIN BEL ESPRIT SEIN KANN 


In den ersten Monaten des Jahres 1671 ließ der Jesuitenpater Dominique 


Bouhours seine Entretiens d’Ariste & d’Eugene, eine Sammlung von Dialo- 
gen, erscheinen, in denen einer der Gesprächspartner, Eugene, folgendes fest- 
stellte: 


C’est une chose singuliere qu’un bel esprit Allemand ... & s’ily en a quelques-uns au 
monde, ils sont de la nature de ces esprits qui n’apparoissent jamais sans causer de 
l’etonnement ...!. 


Es war dieser Behauptung nicht gleich anzumerken, welche Nuance dabei 
stärker hervortrat - die Feststellung, daß ein bel esprit unter den Deutschen 
ein Kuriosum, eine Abnormität darstellte, oder die zwischen den Zeilen zu 
lesende Prämisse, daß in Frankreich, im Unterschied zu allen anderen 
Ländern, der bel esprit eine durchaus alltägliche Erscheinung war. Handelte 
es sich bei diesem Urteil nur um eine vorwitzige Äußerung eines selbstge- 
fälligen Literaten, eines Außenseiters, der keine weitere Beachtung ver- 
diente? Persönlichkeit und Werk des P£re Bouhours ließen keinen Zweifel 
daran, daß er als geachteter Kritiker und Stilist, als gefeierter Gast in der 
aristokratischen Gesellschaft, zu den prägnanten Autoren des grand siecle 
gehörte. Seine Schriften wurden gelesen und immer von neuem gedruckt. Die 
erwähnten Entretiens stellten im 17. und auch im 18. Jahrhundert geradezu 
einen Bestseller der literarischen Kritik dar. Bouhours war zweifellos einer 
der Literaten, die bis zum Erscheinen der encylopedie die Geschmacsbildung 
in Frankreich maßgeblich beeinflußten. Er war der Typ des salonfähigen 
Jesuiten, dessen Urteil, dessen Witz geschätzt wurden?. Mme de Sevign& 
notierte: Le Pere Bouhours £toit la, l’esprit lui sort de tous cötes ... La 
Fontaine schrieb ihm: Vous estes un de nos maistres*. Bossuet legte ihm seine 
Kontroversenschriften, Racine seine Tragödien zur Begutachtung vor5. Er 
war der Freund Boileaus. Bussy-Rabutin schätzte ihn als einen Verbündeten. 
Mochten auch die Jansenisten an Bouhours rügen, daß er las, wußte, liebte, 
was er nicht lesen, wissen, lieben sollte®s, mochten die Devoten mit einem 
Skandal drohen, als es hieß, seine Übersetzung des Neuen Testamentes 
würde mit seinem Namen geziert werden’, mochte er neben einer eleganten 


1 Bouhours, Les Entretiens d’Ariste & d’Eugene, Paris 1737, IV, pp. 293 f. 
2 Über Bouhours cf. George Doncieux, Un Jesuite homme de lettres au dix-septieme 
siecle. Le Pere Bouhours, Paris 1886. 


* Correspondance de Roger de Rabutin, t. IV, p. 371, &d. Lud. Lalanne, zitiert von 
Doncieux, 1. c., p. 29. 

* La Fontaine an Bouhours, Nov. oder Dez. 1687, zitiert von Doncieux, I. c., p. 278. 

5 Bossuet an Bouhours, 14. 12. 1671, zitiert von Doncieux, ].c., p. 273, Racine an 
Bouhours, 1676 (?), zitiert von Doncieux, 1. c., p. 276. 

° Nicole, Essais de Morale, t. III, p. 156. 

7 J: B. Dubos ad Bayle, 19. 11. [1696]. M. Vuillart ad M. de Prefontaine, 27. 10. 1696, 
zitiert von Sainte-Beuve, Port-Royal, Paris 1901, t. II, p. 575. 
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Schreibart zugleich die lästigen Haarspaltereien des Puristen aufweisen — 
sein Ansehen wurde dadurch nicht verdunkelt; im Gegenteil, es wuchs in dem 
Maße, in dem er beharrlich seinen Standpunkt behauptete oder sich, wenn 
es geraten schien, aus der Affäre zu ziehen wußte. Seine Bedeutung innerhalb 
der Geschichte der französischen Sprache und Stilistik, insbesondere für die 
Entwicklung der semantischen Forschung, blieb unbestritten. Sein Versuch, in 
"mehreren kritischen Werken sozusagen einen Kodex des guten Geschmacks, 
eine Logik ohne Dornen® — wie er sagte — zu geben, entsprang einem Norm- 
bewußtsein, das den Geistern des grand siecle charakteristisch war. Wie Boi- 
leau ging auch Bouhours daran, universale Maßstäbe aufzustellen. Beide 
Theoretiker stimmten zwar nicht in allen ihren Resultaten überein, wohl aber 
in dem Wunsch, ihr Programm nicht als bloßes Desideratum gelten zu lassen, 
sondern es in ihrem siecle de Louis le Grand verwirklicht zu sehen. Die Be- 
merkung des P£re Bouhours über den bel esprit der Deutschen war eine 
Illustration dafür. 


* 


Die Überlegenheit der französischen Kultur im 17. Jahrhundert gegen- 
über allen anderen europäischen Nationen ist eine bekannte und unbe- 
strittene Tatsache. Beginnend schon mit der Renaissance, in stetiger Entwick- 
lung seit dem Ende der Religionskriege, gelangte Frankreich in politischer 
und geistiger Hinsicht unter Ludwig XIV. zu einer Machtstellung, die 
ihresgleichen nur in der Athens zur Zeit des Perikles, in der Roms zur Zeit 
des Augustus finden konnte. Im Laufe von 150 Jahren hatte sich in Paris 
ein Kräftezentrum herausgebildet, das wie ein Magnet die besten Geister 
Europas anzog. Ein glücklicher Zufall fügte es, daß der Höhepunkt der Macht 
Ludwigs XIV. mit dem Erblühen der bedeutendsten Periode der französi- 
schen Literatur zusammenfiel, und daß sich so politische und dichterische 
Höchstleistung zum Ruhme Frankreichs vereinigen konnte. Es schien deshalb 
auch nur natürlich zu sein, daß die Franzosen des grand siecle ein erhöhtes 
Selbstgefühl gewannen. 

Im wesentlichen waren es drei Vorstellungskomplexe, welche diese Selbst- 
schätzung förderten. Zunächst drängte sich der Vergleich mit anderen roma- 
nischen Völkern auf, die wie das französische als legitime Erben der lateini- 
schen Kultur gelten konnten. Im 16. Jahrhundert hatten zunächst die Italiener 
die geistige Avantgarde innerhalb der Romania gestellt, um dann für wenige 
Jahrzehnte von den Spaniern abgelöst zu werden. Erst infolge der völligen 
Dekadenz der italienischen Literatur und nach dem Zerfall der politischen 
und geistigen Machtstellung Spaniens kam Frankreich richtig zum Zuge. Die 
Ausbildung seiner nationalen Kultur stand dabei durchaus unter dem Zeichen 
der Emanzipation von fremden Einflüssen. Der französische Hof, noch im 
16. Jahrhundert als ein italienischer Kehrichthaufen qualifiziert, wurde zum 


8 Bouhours, La Maniere de bien penser dans les ouvrages d’esprit, Amsterdam 1688, 
Avertissement, Ss. p. 
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Zentrum des nationalen Geisteslebens - zum Zentrum auch einer aristokra- 
tisch bestimmten Gesellschaft, deren mannigfaltige intellektuelle Interessen 
den Nährboden und deren Zirkel die Foyers für die Entwicklung einer eigen- 
ständigen Kultur abgaben. Nahezu auf allen geistigen Gebieten setzte die 
Emanzipation ein, die dann im grand siecle ihren Höhepunkt erreichte. Die 
Lyriker glaubten, sich über den Schwulst Petrarcas, über die Schablonen 
der italienischen Platonisten erheben zu können. Die Dramatiker gingen 
daran, die antikisierenden Klischees zu überwinden, ohne dabei in die Maß- 
losigkeiten des spanischen Theaters zu verfallen. Die Academie frangaise 
vermochte sich seit ihrer Gründung der pedantischen und etwas hausbackenen 
Züge zu entledigen, welche der Crusca und anderen italienischen Akademien 
anhafteten. Aus den italienischen und spanischen Kompendien für den „per- 
fekten Hofmann“ wurden, als spezifisch französische Wertbegriffe, die ge- 
sellschaftlichen Kriterien der honnetete, der bienseance entwickelt. Die fran- 
zösischen Philosophen konnten im Unterschied zu Spaniern und Italienern 
ohne die Krücken des Aristoteles auskommen. Das religiöse Leben in Frank- 
reich schließlich überwand die Schemen der Gegenreformation und erregte im 
Zuge eines renouveau catholigque durch seine dogmatischen Kontroversen wie 
durch seine vertiefte Devotion die Aufmerksamkeit der christlichen Welt. 
Mußten nicht die französischen Theoretiker zur Zeit Ludwigs XIV. an- 
gesichts all dieser Fortschritte zu dem Schlusse kommen, daß Frankreich seine 
lateinischen Schwestern überflügelt hatte? 

Ein weiteres Moment für die Stärkung des französischen Selbstbewußtseins 
im grand siecle erwuchs aus Vergleichen mit der Antike. Wie die jahrzehnte- 
lang anhaltende Querelle des anciens et des modernes zeigte, beanspruchten 
die französischen Literaten, in ihren Leistungen die Alten nicht nur zu er- 
reichen, sondern sie sogar zu übertreffen. Selbst Boileau mußte schließlich 
zugeben, daß die französischen Dichter unsterbliche Werke hervorgebracht 
hatten. Die französische Sprache konnte die lateinische auf allen Gebieten 
des Geistes ersetzen. Nur Pedanten wie M£nage fragten sich noch, ob es nicht 
klüger wäre, lateinisch zu schreiben, wenn man für ewigen Nachruhm schrei- 
ben wollte®. Das Gros seiner Landsleute war anderer Ansicht. Man fragte 
sich: welche Sprache war so einfach, so klar, so logisch wie die französische? 
Hatte man nicht sogar die Gebildeten des Auslandes dazu bekehrt, fran- 
zösisch zu schreiben? 

Ein drittes Motiv für die französische Selbstschätzung war in der Auf- 
fassung gegeben, allein die Franzosen könnten ein rechtes Maß, einen juste 
milieu, einhalten. Die Theoretiker des grand siecle wurden nicht müde zu 
betonen, daß ihre Nation von der Natur begünstigt war. Die Franzosen leb- 
ten in einem wohltemperierten Klima — ohne jene lähmende Kälte, welche 
die Völker des Nordens erstarren und schwerfällig erscheinen ließ, ohne 
jene Hitze, welche die Trägheit und Oberflächlichkeit der Südländer förderte. 
Sie besaßen einen untrüglichen Instinkt für das Vernünftige, Normale. Des- 


® Menagiana (£d. 1693), p. 76. 
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halb setzten sich auch ihre Moden, ihre Sitten in allen Ländern durch. Ihr 
Charme blieb unwiderstehlich. Ihre Literatur war weniger das Ergebnis an- 
gestrengter Bemühungen als ein Geschenk der Natur. Sie verwarfen jede 
Übertreibung. Sie waren einfach, ohne monoton, ernst, ohne streng, anmutig, 
ohne affektiert zu sein. Sie hatten nichts mehr von der Wildheit der alten 
Gallier in sich. Sie zeigten eine gelungene Mischung von galanterie und 
Tapferkeit. Sie besaßen eine Anmut der Diktion, ein Einfühlungsvermögen, 
das seinesgleichen suchte. Fremont d’Ablancourt sah die Schriftzüge der ver- 
schiedenen Nationen zum Wettstreit antreten: gaben sie sich in flehender 
Stellung, mit aufgelöstem Haar, so waren es hebräische Buchstaben; waren 
sie gekünstelt, so verrieten sie ihre italienische oder griechische Herkunft; 
wirkten sie glänzend, golden oder blau, aber etwas grob, so waren sie 
gotisch. Erschienen sie einfach und gedrungen, so waren sie französisch!0, Le 
Laboureur charakterisierte die modernen Sprachen mit Hilfe der Paradies- 
vorstellung: Gottvater sprach spanisch, um Adam den Apfel zu verbieten, 
die Schlange italienisch, um Eva zum Essen zu verleiten; Adam und Eva 
aber sprachen französisch, um ihre Sünde zu bekennen!!. Gab es eine Sprache, 
die dem Menschen schlechthin so angemessen war wie die französische? 

Die Reihe derartiger Zitate ließe sich beliebig verlängern. Sie stimmten 
darin überein, daß die französische Nation wie keine andere dazu berufen 
war, nicht nur das Erbe der römischen Antike zu verwalten, nicht nur die 
Größe des Altertums zu übertreffen, sondern allen modernen Nationen als 
Vorbild zu dienen. 

Dieses Sendungsbewußtsein fand seinen Niederschlag auch in der Aus- 
bildung bestimmter Wertbegriffe. Schon bei den Autoren der preciosite gab 
es Modewörter wie galanterie, politesse, bel air, gräce. Wenn auch diese Be- 
zeichnungen einem Vorstellungskreis angehörten, der nicht als typisch fran- 
zösisch anzusehen, sondern vorher schon im italienischen und spanischen 
Manierismus anzutreffen war, so erhielten sie jedoch im Zuge der erwähnten 
geistigen Emanzipation Frankreichs eine typisch französische Färbung. Sie 
erfuhren eine ähnliche Modifizierung wie der cortegiano, der zum honnete 
homme wurde. Sie fanden Verwendung, um gerade jene Vollkommenheit 
in gesellschaftlichen Umgangsformen, jene Sicherheit des Geschmacks zu be- 
zeichnen, welche sich die Franzosen zugute hielten. Freilich traten in der 
französischen Adaptation nun keineswegs etwa die Umrisse dieser Wert- 
marken schärfer hervor. Vaugelas mußte nach langen Erörterungen vor der 
Schwierigkeit kapitulieren, eine eindeutige Bestimmung von galant zu 
geben!2, Ebenso erging es dann auch den Analytikern der honnetete und des 
bel air. Ihre Gegenstände entzogen sich einfach einer konkreten Abgrenzung. 
Die Begriffe behielten ihren fluktuierenden Charakter. Sie konnten eher 


10 Lucien. De la Traduction de N. Perrot S" D’Ablancourt, 2° partie, Paris 1654, pp. 


591 ff. i h $ 
11 Louis Le Laboureur, Avantage de la langue frangoise sur la langue latine ..., Paris 


1669, pp. 77f. he 
12 Vaugelas, Remarques sur la langue frangoise, €d. Chassang, t. II, pp. 208 ff. 
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nach den Qualitäten bestimmt werden, welche sie nicht bezeichneten, als nac 
denen, welche sie tatsächlich repräsentierten. Ja es schien, als lösten sie sic 
in dem Augenblick in Nichts auf, in dem man sie zu erfassen vermeinte. 

Nicht anders verhielt es sich mit dem Modewort bel esprit. Als Bouhoun 
seine Entretiens schrieb, hatte es schon seine Glanzzeit hinter sich. Die Pre 
ziösen hatten es in Mode und auch in Mißkredit gebracht. Mlle de Scuderi 
schrieb: Je suis si lasse d’tre bel esprit‘3. Moliere ließ verschiedentlich den ba 
esprit belachen!4; man spottete, man ärgerte sich schließlich über den pretend) 
bel esprit der Schwätzer und Schöntuer, der Gecken, der Extravaganten, d# 
sich noch mit dem Talmi einer verflossenen Mode behingen!5. Man mocdii 
sich fragen, ob bel esprit als Wertbegriff überhaupt noch ernst genomme: 
werden konnte!®. Der Pre Bouhours unternahm nun in seinen Entretiers 
nichts weniger als eine Ehrenrettung der abgenutzten Formel. Er sondiert: 
Sollte man sich mit dem ironischen, dem pejorativen Gebrauch von bel espr 
abfinden und damit auf einen Ausdruck verzichten, der wie kein andere 
geeignet war, einen Ruhmestitel des französischen Geistes zu bezeichnen? 
gab echten und falschen bel esprit, wie echten und falschen Adel. Es g 
Epochen, in denen der bel esprit zu vermissen, und andere, in denen er ind 
mannigfaltigsten Formen anzutreffen war. Es gab Nationen, bei denen da 
bel esprit zu Hause, und andere, bei denen er mit der Laterne zu suchen wa 
Die Italiener konnten im 16. Jahrhundert eine Reihe von beaux esprits aulı 
weisen; auch die Spanier brachten noch einige hervor. Aber hatten nicht ge 
rade diese ausländischen Vorbilder dazu beigetragen, den bel esprit i 
Frankreich in Verruf zu bringen? Marino verblendete seine Leser, verdan 
aber ihren guten Geschmack. Ariost wußte zu fesseln, brachte aber auch grof: 
Abschweifungen. Tasso war ein Genie, aber nicht ohne kleine Schönheit: 
fehler. Graciän war subtil, zugleich aber dunkel. Die zahlreichen Nachahme 
die diese Autoren in Frankreich fanden, zeigten nur deren schwache Seite: 
nicht aber deren Größe. Die Concetti, die Vivezze d’ingegno der Italien 
die agudezas der Spanier, die süßlichen Verkleidungen, der Schwulst wurd: 
zur Modekrankheit in Frankreich; sie wurden schlechthin unerträglich; s 
wurden zu Kennzeichen des bel esprit. 

Aber - so fragte Bouhours weiter — hatten sich nicht die Franzosen übe» 
diese Unarten und Geschmacklosigkeiten erhoben? Hatten sie nicht nebe 
diesen Karikaturen auch einen Typ des bel esprit hervorgebracht, der b 
keiner anderen Nation zu finden war? Einen Voiture, der alle mögliche 
Autoren nachahmen konnte und dabei selbst unnachahmlich blieb? Eina 
Malherbe, der so einfach schrieb, daß er keine Zeile aus der Hand gab, bevr 


1% Mlle de Scud£ry, Le Grand Cyrus, ed. Livet, X, p. 612. 

14 Moliere, Le Misanthrope, V, 4, Les Precieuses Ridicules, 10, etc. 

15 > Les Caracteres ... ou les meurs de ce siecle, Des Jugements, II, 
97H. | 

16 Saint-Evremond, Le bel esprit, in Melange curieux des meilleures pieces attr 
buees a M. De Saint-Evremond, et de quelques autres ouvrages rares ou curie® 
(ed. Des Maizeaux, s. 1., 1740), t. II, p. 409; ferner Sorberiana, p. 85. 
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ie nicht von seinem Hausmädchen gebilligt wurde. Bouhours entdeckte den 
chten bel esprit vor allem bei denjenigen seiner Landsleute, die ihn am 
wenigsten zur Schau trugen. Er fand ihn nur vereinzelt bei den Gelehrten, 
lie sich in ihr Kabinett einschlossen und in abgelegene Gegenstände der 
Srudition vertieften, nicht bei den Pedanten, den Schulfüchsen, nicht bei 
lenen, die alle Welt in Kenntnis setzten, wenn sie irgendeine Bagatelle zu 
Papier gebracht hatten, nicht auch bei denen, die ihr literarisches Treiben 
nit einem geheimnisvollen Nimbus umgaben. Er fand ihn bei jenen 
Literaten, die nicht zu viel, aber auch nicht zu wenig glänzten, die nicht mehr 
ind nicht weniger sagten als notwendig war, bei jenen, die nicht den Schmuck 
ler Rede verschmähten, ihn aber auch nicht suchten, die nicht nur die Auto- 
'en der Antike ausplünderten, sondern sie zu übertreffen wußten, bei jenen, 
welche die Bücher im Kopfe und nicht den Kopf in den Büchern hatten. Bel 
sprit war nicht nur den Literaten vorbehalten. Er konnte sich im Gespräch, 
n einer anmutigen und witzigen Plauderei offenbaren; er konnte sich in der 
Geschicklichkeit zeigen, die ein Politiker entwickelte, wenn er sich wie ein 
rfahrener Steuermann der günstigen wie der widrigen Winde zu bedienen 
wußte. Der echte bel esprit war an keinen Berufsstand gebunden. Er war 
sinfach, natürlich, männlich und anmutig zugleich. Er war vielseitig, ohne 
Umschweife; er besaß einen Charme, der ihm sofort alle Sympathien gewann. 
r war so hart, so klar, so glänzend wie ein Diamant. Bouhours definierte: 
e bel esprit est le bon sens qui brille. Mit dieser Kennzeichnung war indessen 
wenig gewonnen: sie war kürzer als die bilderreichen Umschreibungen, aber 
ie war mindestens ebenso vieldeutig wie die Definitionen, die von anderen 
Theoretikern für poli, galant und honnete gegeben wurden. Weder bel esprit 
ıoch bon sens konnte direkt aus dem Lateinischen hergeleitet werden. Was 
war der bon sens — dieses Geschenk, welches die Natur so weise austeilte, 
laß jeder gerade mit der Portion zufrieden war, die ihm zuteilgeworden? 
Descartes hatte vom bon sens gesprochen und darunter einerseits die natür- 
iche Fähigkeit des Geistes verstanden, das Wahre vom Falschen zu unter- 
cheiden, andererseits aber die Weisheit schlechthin gemeint. War also bon 
;ens nur einfach Synonym für raison oder Synonym für den stoisch gefärbten 
Begriff der sagesse? Bon sens konnte als Instrument gelten, um sagesse zu 
ewinnen, und sagesse konnte der zum höchsten Grad entwickelte bon sens 
sein. Für Pascal war bon sens einfach die Kapitulation der menschlichen 
aison. Die Logiker von Port-Royal hingegen stellten bon sens als Inbegriff 
jes Vernünftigen hin. Nichts lag aber nun dem Pere Bouhours ferner, als 
ich etwa bei seiner Definition des bel esprit in die Subtilitäten der Philoso- 
»hen zu verstricken. Er meinte, dem allgemeinen französischen Sprachge- 
rauch des 17. Jahrhunderts folgend, mit bon sens lediglich den „gesunden 
Vienschenverstand“. Der schillernde Charakter dieses Begriffs ging dann auch 
n die Bestimmung des bel esprit ein. Le bon sens qui brille: der bon sens 
lso, der die französischen Geister von den Italienern und Spaniern unter- 
‚chied, die zwar gelegentlich zu glänzen wußten, aber dann nur zu leicht 
iber die Stränge schlugen. Le bon sens qui brille: jenes Wirkungsmoment 
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also, daß die Äußerungen des „gesunden Menschenverstandes“ aus der Bana- 
lität hob und adelte, das ihnen einen eigentümlichen Reiz verlieh, ein je ne 
sais quoi, das schlechterdings unwiderstehlich blieb. So unbestimmt auch diese 
Kennzeichnungen des bel esprit sein mochten, so sicher glaubte Bouhours, sie 
auf seine französischen Zeitgenossen anwenden zu können. Ja, seine Be- 
stimmungen suchten schließlich nichts anderes als die vorhin angedeuteten 
Aspekte des französischen Sendungsbewußtseins: mit dem Begriff des bel 
esprit einzufangen. Er schrieb: Es scheint, daß Geist und Wissen der ganzen 
Welt jetzt bei uns in Frankreich zu finden und daß die anderen Völker im 
Vergleich zu den Franzosen nur Barbaren sind. Ce n’est pas un avantage 
& un me£rite en France que d’avoir de l’esprit, parce que tout le monde en a!®. 

War es unter diesen Perspektiven vermessen, den Deutschen den bel esprit 
abzusprechen? In den Augen Bouhours’ wäre es vermessen gewesen, ihnen 
den bel esprit zuzuerkennen. Hatte nicht schon Karl V. gesagt, daß er mit Gott 
spanisch redete, italienisch mit den Damen, französisch mit den Herren, 
deutsch aber mit seinem Pferde? Keine andere Nation erregte so viel Ge- 
ringschätzung, so viel Spott in Frankreich wie die deutsche. Von einigen Aus- 
nahmen abgesehen, waren sich Reisende, Gelehrte, Theaterdichter und poli- 
tische Autoren des 16.und 17. Jahrhunderts darüber einig, daß in Deutsch- 
land noch barbarische Zustände herrschten, daß die Deutschen noch immer 
die Eigenschaften besaßen, die schon Tacitus beobachtet hatte. Die Franzosen 
wußten ausländische Kronzeugen anzuführen — den italienischen Kardinal 
Campano, der die geistige Primitivität:der Deutschen als unvorstellbar be- 
zeichnet hatte!?, den Spanier Sepulveda, der die deutsche Reformation für 
den Rückfall in die Barbarei verantwortlich machte!®, den Holländer Isaac 
Vossius, der die Schwerfälligkeit der deutschen Rede auf den plumpen Kör- 
perbau der Deutschen zurückführte!®?, den Engländer John Barclay, der die 
deutschen Gelehrten nicht anders als tief über ihre Arbeit gebeugt gesehen 
hatte und sich fragen konnte, ob sie wohl ihre Argumente ersaßen, statt sie 
zu erdenken?? hatte nicht ein witziger Italiener behauptet, im Körper eines 
Deutschen säße die Intelligenz nicht im Kopfe, sondern in der Rückenpartie21? 
In Frankreich wurde das Wort „deutsch“ zum Synonym für dumm, tölpelhaft, 
grob??. Man sagte allgemein zu denen, die einem etwas weismachen wollten: 
Vous me prenez pour un Allemand®. Eine Reihe von Autoren war am Werke, 


16% Bouhours, Les Entretiens d’Ariste & d’Eugene, Paris 1737, IV, p. 308. 

17 M. Ant. Campani, Episcopi Aprutini, Epistolae & Poemata, una cum vita Auctoris; 
Recensuit Jo. Burchardus Menckenius, Lipsiae 1707, VI, 1. 

"® Joannis Genesii Sepulvedae, ... Opera quae reperiri potuerunt omnia, Coloniae 
Agrippinae 1602, pp. 538 f. 

1% Isaac Vossius, De poematum cantu et viribus rythmi, Oxonii 1673, p- 56. 

”° John Barclay, ... /con amicorum, Londini 1614, pp. 103 ff. 


21 ee von Louis Moreri, Le Grand Dictionnaire historique, Amsterdam 1698, 
pp: 105 f. 


22 Chevraana, t. 1, p. 91. 


” Antoine Oudin, Curiositez frangoises, pour supplement aux Dictionnaires .. ., Paris 
1640, p. 8.; d’Artis, Journal de Hamburg, II, pp. 31f. 
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um diese Legende vom geistig beschränkten Deutschen auszuschmücken. Bodin 
konnte sich schon auf die Autorität maßgeblicher Quellen stützen, als er 
schrieb, daß die Deutschen un peuple qui n’est point fin wären.?*. Nach Des 
Accords waren die Deutschen so beschränkt, daß sie, im Gegensatz zu den 
Franzosen, nur jeweils einen Beruf ausüben konnten?5. Nach einem Zeugnis 
des Duc de Rohan waren sie ausdauernde, aber abgestumpfte Arbeitstiere?®, 
In den Bonmotsammlungen der Gelehrten wurden sie bald als unbeholfen, 
bald als roh, bald auch als wortbrüchig hingestellt. Joseph Scaliger bemerkte, 
daß in Deutschland grausame Sitten herrschten, daß die Frauen dort diabo- 
lica capita hätten, daß die Schlesier von kleiner Gestalt und noch halbe Bar- 
baren wären??. Der Kardinal Du Perron hielt die Deutschen für neidischer 
und brutaler als alle anderen Nationen®®. Sie tranken und fragten nicht, 
welchen Wein, wenn es nur Wein war. Sie sprachen und fragten nicht, wel- 
ches Latein, wenn es nur Latein war?®. Ungeachtet ihrer Schwächen waren 
sie überheblich. Sie hatten einst die Kaiserkrone an sich gerissen, die recht- 
mäßig den französischen Königen zustand. Die Providenz aberhatte es gefügt, 
daß der deutsche Kaiser mit seinem Titel eines „Herrn der Christenheit“ 
zum Gegenstand des allgemeinen Spottes wurde?. Sie beanspruchten, daß 
die deutsche Sprache so alt, so vielseitig wie die lateinische war. Schon 
Bovillus hatte den deutschen Humanisten Tritemius deswegen ausgelacht3t. 
Sie schmiedeten große Projekte für ihre Geschichtsschreibung, aber ihre Histo- 
riker kamen fortwährend vom Wege ab, verirrten sich in Einzelheiten oder 
' waren zu leichtgläubig. Die deutschen Gelehrten brachten überhaupt mit Vor- 
liebe umständliche Digressionen, die den Leser abschrecken mußten. Sie 
schrieben viel, manche mehr, als ein vernünftiger Mensch im Laufe seines 
Lebens lesen konnte3?. Gehörten sie zu jenen Leuten, die da glaubten, die 
Bücher würden geschrieben, um nicht den Intellekt, sondern die Arme zu 
betätigen? Sie waren meistens Kompilatoren®3. Sie brachten mit Eifer und 
Beharrlichkeit einige brauchbare gelehrte Werke hervor, aber keine Schriften, 
die man der schönen Literatur zurechnen konnte. Sie waren besonders frei- 
gebig mit Lobsprüchen, ohne jedoch die wahren Verdienste derjenigen ein- 
schätzen zu können, die sie lobten. Sie mochten ihre Religion, ihre Gesittung, 
ihre Wissenschaften veredeln, aber sie konnten sich nicht verleugnen. Baillet, 


24 Bodin, Les six livres de la republique ..., Paris 1577, p. 527. 

25 Estienne Tabourot des Accords, Bigarrures, 1° €d. 1582, IV, preface, folio Aij. 

26 Henri I”, duc de Rohan, Voyage du Duc de Rohan, Faict en l’an 1600, En Italie, 
Allemaigne, Pays-bas Uni, Angleterre, & Escosse, Amsterdam 1646, pp. 226 ff. 

27 Scaligerana, t. II, p. 186, pp. 573. 

23 Perroniana, p. 76. 

2 Scaligerana, t.1l, p.9. j 

30 cf. Edmund Pfleiderer, Leibniz als Verfasser von zwölf anonymen, meist deutschen 
politischen Flugschriften ... Leipzig 1870, p. 143. a 

si Carolus Bovillus, Liber de differentia vulgarium lingarum ..., Parisiis 1533, 
pp. 44 ff. 

32 Jean Bodin, Methodus historica ..., Basileae 1576, p. 143. 

5 Baylean = » #, 6. 8. 1705. 
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der Polyhistor, notierte: les Allemans sont toujours Allemans dans leurs 
Ecrits®. 

Auch die Reiseberichte über Deutschland vermochten dieses ungünstige 
Bild nicht zu korrigieren. Die Reisenden divergierten in Einzelheiten. Einige 
lobten die deutsche Gastfreundschaft, andere sahen sich von ihren Wirts- 
leuten grob übervorteilt?, andere staunten über die primitive Ausstattung 
der Reisekutschen?®, andere über den schlechten Zustand der Straßen?”, an- 
dere darüber, daß man in Deutschland nicht handeln konnte, sondern daß 
feste Preise verlangt wurden?®; die meisten waren überrascht, mit nahezu 
allen Gebildeten in Deutschland französisch reden zu können?®. Unterschied- 
lich waren auch die Urteile über die deutschen Stämme und Städte. Ein 
Reisender fand die Freiheitsliebe der Straßburger und Frankfurter Bürger 
beachtenswert‘°, ein anderer die Grobheit der Bayern‘!. Monconys nahm, 
dem französischen Geschmack des 17. Jahrhunderts entsprechend, in Köln an 
der meschante Architecture Gothique der Kirchen Anstoß“2. Chappuzeau be- 
wunderte in Dresden die kurfürstlichen Pferdeställe und in Berlin das Schloß, 
das er nach dem Escurial und dem Louvre zu den schönsten Bauten der 
Welt rechnete*3. In einem Punkte allerdings stimmten die französischen mit 
den anderen ausländischen Reisenden überein: in der Feststellung, daß in 
Deutschland Essen und Trinken bei weitem den Vorrang vor Künsten und 
Wissenschaften hatten. Man sagte: Germanorum vivere, bibere est“4. Bereits 
Montaigne hatte sich darüber gewundert®5, Barclay hatte bemerkt, daß in 
Deutschland nicht Apollo, sondern Bacchus residierte#. Selbst wohlwol- 
lende Beobachter wie der Arzt Charles Patin und der Refugie@ Misson ent- 
setzten sich vor den deutschen Trinksitten, vor den scharf gewürzten Speisen, 


#4 Baillet, Jugemens des Sgavans ..., Paris 1685, t. I, p. 275. 

35 Francois Bruys, Memoires historiques, critiques et litteraires ..., Paris 1751, t. Il, 
p-.43. 

Coulanges, Relation de mon voyage d’ Allemagne et d’Italie ez annees Mil six cens 
cinquante sept et cinquante huict, fol. 14b. 

Monconys, Journal des Voyages de Monsieur de Monconys, Lyon 1665-1666, t. II, 
p. 193. 

Montaigne, Journal de Voyage en Italie par la Suisse et l’ Allemagne en 1580 et 
1581, &d. Dedeyan, p. 125. 

Leti, Abrege de l’Histoire de la maison serenissime et lectorale de Brandebourg, 
Amsterdam 1687, p. 239. 

«Voyages d’Italie, Allemagne, Pays-Bas et Angleterre» par un jeune seigneur de 
la cour de Louis XIV (1669— 1671), pp. 255 ff. 

Ch. Patin, Relations historiques et curieuses de voyages, en Allemagne, Angleterre, 
Hollande, Boheme, Suisse, &c., Lyon 1674, p- 92. 

Monconys, 1. c., p. 193. 

Samuel Chappuzeau, L’Allemagne ou Relation nouvelle de toutes les Cours de 
l’Empire, receuillie en deux Voyages Que l’Autheur y a faits en M.DC.L XIX. 
& M.DC.LXXII...., Paris 1673, p- 237, p. 412. 

Misson, Nouveau Voyage d’Italie. Avec un Memoire contenant des avis utiles d 
ceux qui voudront faire le mesme voyage. (1691), 3° &d., t. I, pp. 83f. 

cf. Montaigne, Essais, II, 2. 

4 Barclay, !. c.,p.99. 
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die einem sofort vorgesetzt wurden, nachdem man ganze drei Worte ge- 
wechselt hatte, vor dem endlosen Zumwohletrinken, dem man sich nicht ent- 
ziehen konnte, ohne seine Gastgeber tötlich zu beleidigen: boire en Alle- 
magne, c'est boire toujours@?. Zwar suchten sie die Weinseligkeit der Deut- 
schen etwas zu entschuldigen, denn die Trinkgelage endeten nicht immer mit 
störenden Exzessen, sondern auch mit überschwenglichen Freundscaftsbe- 
teuerungen, mit edlen Gelübden: vielleicht hatten die Deutschen den Wein 
nötig, um ihrer alltäglichen Schwerfälligkeit zu entrinnen und sich zum freien 
Spiel der Gedanken zu erheben“? Für einen Franzosen aber blieben diese 
Sitten ungewöhnlich. 

Die Nachrichten der Reisenden stimmten so im Grunde mit dem tradi- 
tionellen Bilde überein, das man von den Deutschen besaß. Auch die Deut- 
schen, die nach Frankreich kamen, vermochten nicht, die Vorurteile zu ent- 
kräften. Leibniz, der 1672 in Paris eintraf, also kurz nach dem Erscheinen 
der Entretiens des P£re Bouhours, wurde erst später geschätzt. Die deutschen 
Soldaten in französischen Diensten, die wie die Schweizer schon in den 
Religionskriegen als troupes de choc verwendet wurden, waren als rohe Ge- 
sellen bekannt. Die deutschen Reisenden hingegen suchten sich in der An- 
passung an französische Lebensart zu überbieten. Für sie war Paris — wie 
schon für Kaiser Sigismund — eine Welt für sich, die Pariser Universität 
einfach einmalig. Sie gingen mit Eifer an das Studium der Pariser Sehens- 
würdigkeiten und suchten so viel wie möglich Eindrücke aufzufangen, um 
“ damit dann ihren daheimgebliebenen Landsleuten zu imponieren“. Ebenso 
aufgeschlossen und anpassungswillig waren in der Regel auch die Angehöri- 
gen der deutschsprachigen Kolonie in Paris, die sich im 17. Jahrhundert 
hauptsächlich aus Studenten, Handwerkern und Bankiers zusammensetzteö®., 
Nach den vorhandenen Zeugnissen gelang es ihnen aber ebensowenig wie 
den Reisenden, die nur kurze Zeit in Frankreich zubrachten, sich unauffällig 
in die französische Lebensart einzufügen. Sie sagten weiterhin pien für bien, 
foyons für voyons. Moliere karikierte die süddeutsch-schweizerische Into- 
nation auf der Bühnes!, und zahlreiche dramatische Autoren des 17. und 
18. Jahrhunderts folgten seinem Beispiel®2. So sehr sich auch die Deutschen 
in Frankreich um das savoir vivre bemühten, so wenig konnten sie dabei 
ihre Anstrengung verbergen. In den Augen der Franzosen blieben sie lang- 
sam, schwer von Begriff, und hatten bei allem, auch bei amourösen Gelegen- 


47 Misson, l. c., pp. 83. 


4 Patin, 2. c., pp. 38f. 
4 Johann Wilhelm Neumayr von Ramssla, Des Durchlauchtigen ... Herrn Johann 


Ernsten des Jüngern / Hertzogen zu Sachsen ... Reise in Frankreich / Engelland 
und Niederland, Leipzig 1620, p.93.; Paul Hentzner, Itinerarium Germaniae, 
Galliae, Angliae, Italiae ..., Breslae 1617, p. 92, p. 85. f 
50 cf. J. Mathorez, Les Etrangers en France sous P’ancien regime, t.1l, Paris 1921, 
S2ıft. “2 
51 Molitre. L’Etourdi, V, 3. cf. Otto Damm, Der deutsch-französische Jargon in der 
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heiten, einen Kommentar nötig. Tallemant des R&aux urteilte abfällig 
über einen Franzosen, der zwar bei den Damen des Hofes von Lothringen 
sensationelle Erfolge errang, aber dort als Rivalen eben nur Deutsche neben 


sich hatte®%. 


Neben diesen vielen nachteiligen Zeugnissen, welche den Deutschen aus- 


gestellt wurden und welche sie sich selbst ausstellten, fielen die positiven 
Stimmen nicht ins Gewicht. Wohl hatte Claude Duret Anfang des 17. Jahr- 
hunderts in seiner Universalgeschichte der Sprachen das Deutsche un parler 
ample & copieux de vocables genannt®s. Wohl hatte Bense du Puis daran 
erinnert, daß die Franzosen nicht nur vieles den Galliern, den Römern und 
Griechen verdankten, sondern manches auch den Germanens®. Der P£re Louis 
Jacob, der eine Übersicht über alle Bibliotheken der Welt gab, vergaß nicht, 
auch die deutschen Sammlungen zu erwähnen”. Wenn aber Bischof Huet 
die Deutschen als Übersetzer rühmte, so verstand er damit, daß sie sich ge- 
treulich an Vorbilder hielten und halten mußten, da sie keine nennenswerten 
eigenen Leistungen aufwiesen, die es verdienten, vom Deutschen in eine 
andere Sprache übertragen zu werden5®. Und wenn Roland Desmarests die 
Deutschen lobte, weil sie viel ins Ausland reisten, so war dabei impliziert, 
daß sie es eben nötig hatten®®. Die positiven Urteile verschwanden so hinter 
der Masse der negativen. Bouhours durfte in den Augen seiner Zeitgenossen 
mit Recht bezweifeln, ob ein Deutscher, der seiner nationalen Eigenart nach 
in jeder Hinsicht dem französischen bon sens fremdbleiben mußte, ein bel 
esprit sein konnte. Der Zweifel des vorwitzigen Jesuitenpaters, in den Jahren 
des Höhepunktes der politischen und geistigen Macht Frankreichs ausge- 
sprochen, war symptomatisch: er offenbarte schlagartig den Totalitätsan- 
spruch der französischen Kultur. War er zugleich ein Zeichen nationaler 
Hybris? 

Bouhours’ Bemerkung war bald in aller Munde. In Frankreich fand man 
sie geistreich und behielt sie als Bonmot im Gedächtnis. Es war bezeichnend, 
daß keiner der maßgeblichen Kritiker des grand siecle widersprach. Ledig- 
lich ein jansenistischer Gegner Bouhours’, der die Entretiens gleich nach 
ihrem Erscheinen zerpflückte und sich vor allem ihre sprachtheoretischen 
Punkte vornahm, bemerkte, daß der Angriff gegen die Deutschen fehl am 
Platz wäre — gegen die Deutschen, die doch zum großen Teil Frankreichs 


58 cf. Saint-Evremoniana, p. 42. 

5 Tallemant Des R&aux, Les Historiettes, 3° &d., t. VI, pp. 425 ff., zitiert von Magen- 
die, La politesse mondaine et les theories de I’honnetete en France, au XVII 
siecle, de 1600 @ 1660, Paris 1925, p. 909. 

55 Sa Duret, Thresor de l’histoire des langues de cest univers, Cologny 1613, 
p. 827. 

5° P. Bense Du Puis, Grammaire allemande et frangoise ..., Paris 1643, Au Lecteur. 

87 Le P. Louys Jacob, Traicte des plus belles bibliotheques publiques et particulieres, 
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58 Huet, De Interpretatione libri duo ..., Parisiis 1661, t. II, p. 168. 
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Freunde waren, und, so wurde hinzugesetzt, qui peuvent devenir Francois 
comme nous®®. Später versuchte dann Baillet, dem Urteil Bouhours’ die 
Schärfe zu nehmen, indem er sagte, den Deutschen wäre mit dem bel esprit 
doch niemals der bon esprit abgesprochen worden, und er fragte seinerseits: 
verdiente nicht ein wackerer deutscher bon esprit, der sich durch Eifer und 
Fleiß auszeichnete, unter Umständen größeres Lob als ein geborener fran- 
zösischer oder gar italienischer bel esprit, der aus Stolz oder aus Trägheit seine 
Gaben verkümmern ließ®1? Es war auffällig, daß diejenigen Autoren, die sich 
entschieden gegen Bouhours’ Bemerkung wandten, unter denen waren, welche 
den politischen und geistigen Totalitarismus des siecle de Louis XIV am 
eigenen Leibe zu spüren bekamen. Der Oratorianer Richard Simon, dessen 
Bibelexegese die Positionen der traditionellen Apologetik erschütterte, trat 
_ energisch für den Ruf der Deutschen in den belles lettres ein®2. Andere Ver- 

teidiger des deutschen Namens erwuchsen unter den verfolgten Hugenotten 
die großenteils in Deutschland Zuflucht gefunden hatten®, und vom Exil 
aus die Bastionen des politischen und religiösen Absolutismus unterminierten. 

Das stärkste Echo fand aber Bouhours bei den Deutschen selbst. Sein An- 
griff erfolgte gerade recht, um zunächst der Betriebsamkeit der deutschen 
Sprachvereinigungen neuen Auftrieb zu geben. Seit 1617 waren die „Frucht- 
bringende Gesellschaft“ und andere puristische Kreise damit beschäftigt, die 
Überfremdung der deutschen Sprache zu bekämpfen. Die Grammatiker und 
Poeten wetteiferten, um dem Deutschen wieder — wie sie sagten — zu seinem 
alten Glanze zu verhelfen. Sie setzten sich dabei weitgehend über die posi- 
tiven Seiten des fremden, vor allem des französischen Kultureinflusses hin- 
weg und kehrten nur die negativen hervor. Sie ließen die Ahnen wieder- 
auferstehen und verwundert über die sprachliche Zersetzung ausrufen: „Wer 
teutschet mir das Teutsche®*?“ Die deutsche Sprache wurde in der Tat nicht 
mehr als standesgemäß angesehen; sie blieb den Knechten überlassen®5. Ein 
Sekretarius wurde böse, wenn man ihn einen Schreiber nannte®®. Johann Rist 
ließ Mutter Teutschland auf der Bühne ausrufen: „Mein Gott, was seid Ihr 
doch alberne einfältige Schöpse? Verstehet Ihr denn nicht drei Wort Fran- 
zösisch? Wie gedenket Ihr armen Teufel doch heute zutage durch die Welt 
zu kommen#7?“ Vergeblich wiesen die Sprachreiniger auf die Vorzüge des 


6 Barbier d’Aucour, Sentimens de Cleante sur les entretiens d’Ariste et d’Eugene, 
2° &d., Paris 1671, p. 132. 

61 Baillet, I. c., t. I, p. 279. | 

62 Richard Simon, De l’inspiration des Livres Sacres: avec une Reponse au Livre 
intitule, „Defense des Sentimens de quelques Theologiens de Hollande sur ÜHistoire 
Critique du Vieux Testament“, par le Prieur de Bolleville, Rotterdam 1687, p. 185. 

6 u.a. Lenfant. 

& cf. H. Schultz, Die Bestrebungen der Sprachgesellschaften des XVII. Jahrhunderts 
für die Reinigung der deutschen Sprache, Göttingen 1888, p. 35. 

65 W.B.A. von Steinwehr, Rede zur Verteidigung des Witzes der Deutschen. Aus dem 
Lateinischen übersetzt von M. Samuel Friedrich Kettel, Frankfurt/ O. 1756, p. 22. 

88 cf. Hans Wolff, Der Purismus in der deutschen Literatur des siebzehnten Jahr- 
hunderts, Straßburg 1888, p. 46. 

67 Rist, Das Friedewünschende Teutschland ... (1649), I, 4. 
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deutschen Wort- und Satzbaues hin, auf die Ausdehnung des deutschen 
Sprachgebietes. An den deutschen Höfen aber wurde weiter französisch und 
an den deutschen Universitäten weiter lateinisch gesprochen. Der Zerfall 
der deutschen Nation wurde durch die Mißachtung der eigenen Sprache min- 
destens ebenso eindrucksvoll illustriert wie durch die territoriale Zerstücke- 
lung nach dem 30jährigen Kriege. Die Bemühungen der Sprachreiniger 
blieben so lange ohne größere Resonanz, wie es nach der Forderung Opitzens 
keine echte Reform der Poesie und nach der Forderung Schottels keine 
durchgreifende Reform der Grammatik gab. Die Puristen gingen teilweise 
phantastischen Projekten nach; sie verwirrten — wie Zesen, der mit dem 
Entwurf einer neuen Orthographie aufwartete. Sie waren verschiedentlich, 
wie Leibniz bemerkte, von einer „Scheinreinigkeit“ besessen und konnten 
den souveränen Sprach- und Dichtungsformen der Franzosen nichts Gleich- 
wertiges an die Seite stellen. Indessen, der Angriff des P£re Bouhours ließ 
auch diejenigen aufhorchen, die den französischen Einflüssen aufgeschlossen 
waren. Die Bemühungen der Sprachreiniger erhielten neue Impulse und eine 
breitere Basis. Thomasius antwortete dem Jesuitenpater und sondierte die 
Grenzen, die der Nachahmung der Franzosen zu ziehen waren®®. Leibniz ver- 
faßte, sichtlich durch Bouhours’ Entretiens angeregt, eine lange Dissertation, 
eine Teutodicee, wie man sagte, in der er zur Verbesserung der deutschen 
Haupt- und Helden-Sprache aufrief”®. 

Die Bemerkung des Pere Bouhours trieb aber nicht nur Wasser auf die 
Mühlen der Puristen; sie wurde su einer Zeit bekannt, in der die politischen 
Pamphletschreiber ihre „teutschen Wächter-Stimmen“ gegen das gefährliche 
„Hahnen-Geschrei“ jenseits des Rheins erhoben. Der Eroberungskrieg Lud- 
wigs XIV. gegen Holland, die Tätigkeit der Reunionskammern, der Raub 
Straßburgs, dieses „Reichs-Haupt-Haus-Schlüssels“, schließlich die Verwü- 
stung der Pfalz schufen in Deutschland eine allgemeine Verbitterung gegen 
Frankreich und förderten einen Franzosenhaß, wie man ihn früher nicht 
gekannt hatte?!. Die Publizisten versäumten keine Gelegenheit, um die an- 
dauernden Mißerfolge der französischen Politik bis zum Ende Ludwigs XIV. 
mit Schmähungen zu begleiten. Die einzelnen Etappen des Abstiegs der 
französischen Macht lieferten ihnen bis zum Ende des Pyrenäenkrieges 
immer neue Anhaltspunkte, um Frankreich als das Sodom und Gomorra der 
modernen Zeit und den französischen König als einen neuen Attila zu 
brandmarken. „Wachet auf!“ hatten die Flugblätter von 1672 verkündet. 


6 cf. H. Schultz, ]. c., pp. 72 ff. 

6% 'Thomasius, Discours, Welche Gestalt man denen Frantzosen in gemeinem Leben 
und Wandel nachahmen solle... in... Allerhand bißher publicirte kleine Teutsche 
Schrifften ..., Halle 1707. 

?0 Leibniz, Deutsche Werke, &d. Guhrauer, Berlin 1838—1840, t. I, Pensees sur l’usage 
et le perfectionnement de la langue germanique. 

1 cf. Hans von Zwiedineck-Südenhorst, Die öffentliche Meinung in Deutschland im 
Zeitalter Ludwigs XIV. 1650—1700, Stuttgart 1888, pp. 44ff.; Karl Hölscher, Die 
öffentliche Meinung in Deutschland über den Fall Straßburgs während der Jahre 
1681 bis 1684, München 1896, p. 156. 
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Die Pamphlete von 1714 konnten das Ende des französischen Großmadt- 
traumes und mit dem Triumph der Alliierten zugleich einen Sieg der deut- 
schen Tapferkeit feiern. Sagte nicht das Sprichwort „Welcher im Krieg will 
Unglück han, der fang es mit den Teutschen an“? Hatte es nicht schon 
Cäsar vorgezogen, die Germanen lieber zu seinen Bundesgenossen zu machen, 
als sie zum Feinde zu haben? Die Publizisten ließen keinen Zweifel daran, 
daß den Deutschen die Zukunft gehören mußte??. 

Die Reaktion auf Bouhours’ Angriffe wurde so einerseits durch die Be- 
strebungen der Puristen vorbereitet; andererseits erfuhr sie durch die Flug- 
schriftenliteratur eine kräftige Untermalung: sie stand damit zwischen zwei 
Tendenzen, von denen die eine auf einen kulturellen Minderwertigkeits- 
komplex, die andere auf einen militärischen Überwertigkeitskomplex zu- 
rückging. Beide Tendenzen zeigten sich dann auch in den deutschen Er- 
widerungen auf Bouhours. Offenbar hatte der Jesuitenpater nicht geahnt, 
welche Folge seine Bemerkung haben würde. Vom Ende des 17. Jahrhunderts 
bis in die zweite Hälfte des 18. Jahrhunderts hinein erschien in Deutschland 
eine lange Reihe von Streitschriften, die an Bouhours’ Wort anknüpften 
und auf die Verdienste der deutschen Nation in Wissenschaften und Künsten 
hinwiesen. Die Verteidiger der deutschen Sache reagierten teils mit bitteren 
persönlichen Bemerkungen, teils auch mit umfangreichen historischen Dar- 
legungen. Sie griffen nach allen möglichen Argumenten, um ihrem Grimm 
über die französische Bevormundung ein gelehrtes Gesicht zu geben. Sie 
 verrieten, daß sie an einer empfindlichen Stelle getroffen waren. Gelehrte 
von Rang und Namen ergriffen die Feder. In den deutschen Universitäten 
diente Bouhours Bemerkung zahlreichen Dissertationen als Ausgangspunkt. 
Es bot sich eine Gelegenheit, um nicht nur mit den Franzosen abzurechnen, 
sondern zugleich die Aktiv- und Passivposten der deutschen Wissenschaften 
und Künste festzustellen. Kannte Bouhours überhaupt die deutsche Sprache 
und Erudition? — so fragten der brandenburgische Rat Johann Friedrich 
Cramer, die Vielwisser Struve und Morhof, der Theologe Johann Braun, 
der Jurist Feustel und viele andere’. Wurden von den Alten nicht gerade 
diejenigen als Barbaren angesehen, welche die Existenz, die Sprache und 
Sitten anderer Völker ignorierten? Nicht die Deutschen, sondern die Fran- 
zosen und ihr Apoll, der Pere Bouhours, waren dann Barbaren”“. Die Deut- 
schen besaßen Gelehrte wie Spanheim, Wolzogen, Leibniz, die so gut fran- 
zösisch sprachen, daß sie nicht mehr als Deutsche zu erkennen waren. Die 


2 cf. H. Gillot, Le regne de Louis XIV et Topinion publique en Allemagne, Paris 
1914, pp. 308 ff. 

73 Cramer, Vindiciae nominis Germanici contra quosdam obtrectatores Gallos, 
Amstelodami 1694.; Struve, Introductio ad nolitiam litterariae & usum bibliothe- 
carum ..., Editio secunda, Iena 1706.; Morhof, Unterricht von der Teutschen 
Sprache und Poesie ..., Kiel 1682.; Feustel, ad virum venerandum M. Heinr. 
Pippingium ... Schediasma, quo in genere de eruditarum Germanorum vitis, contra 
iniquas Gallorum nonnullorum censuras, in specie, de BIOTPA®OIZ Germano- 
rum, contra Rolandi Maresii judicium, agitur ..., Lipsiae & Görlitii 1707. 

74 Cramer, 1. c., pp. 43 ff. 
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Franzosen aber verrieten bei jeder Gelegenheit ihre Unwissenheit über 
Deutschland. Ihren Geographen und Historikern unterliefen unglaubliche 
Schnitzer. Sie machten aus Langensalza gleich zwei Städte: Langen und 
Salza?5. Sie hielten Monsieur Magdebourg für den Erfinder der Luftpumpe 
und vergaßen, daß Otto von Guericke lediglich aus Magdeburg stammte’®. 
Sie kannten nicht die deutschen Leistungen, aber sie urteilten darüber. Die 
Verteidiger des deutschen Ansehens glaubten deshalb, den Zweifel Bou- 
hours’ am besten durch eine Aufzählung der deutschen Leistungen entkräften 
zu können. Sie suchten mit seitenlangen Namenlisten, mit ganzen Gelehrten- 
kalendern zu imponieren’?. Sie unterstrichen, daß die deutschen Arbeiten 
an Wert denen keiner anderen Nation nachstanden, an Zahl aber alle über- 
trafen?®. Und sie vergaßen dabei auch nicht die Poesie, diese „Tochter der 
Gelehrsamkeit“, wie sie definierten. Mußten nicht die Franzosen anerkennen, 
daß ihnen die Deutschen sonderlich in Carmine epico überlegen waren, und 
daß ein Opitz, ein Tscherning, ein Neumark sehr wohl neben den Ronsard, 
Malherbe und Corneille bestehen konnten??? Man betonte, daß die Deutschen 
berühmte, ja unsterbliche Namen aufzuweisen hatten. Sie konnten den Fran- 
zosen den billigen Ruhm des Tages lassen. Sie arbeiteten auf längere Sicht. 
Sie standen auf eigenem Grund. Es fehlte ihnen nur die mächtige Förderung, 
welche die Literaten in Paris von seiten des französischen Hofes genossen; es 
fehlte den Deutschen auch die Zeitspanne die durch den dreißigjährigen 
Krieg verloren gegangen war. Aber - so versicherte man zuversichtlich — 
schon waren sie dabei, die Führung zu übernehmen. Alle Anzeichen sprachen 
dafür, daß sie sich bald von allen anderen Nationen wie die Zypressen von 
den Bodensträuchern abheben würden. Es hatte den Anschein, als würden die 
deutschen Gelehrten und auch die Poeten in den Siegeschor der politischen 
Pamphletschreiber einstimmen. Hunold wenigstens dichtete im Jahre 1713: 

Ein junger Adler lernt so wohl als alte fliegen / 

Drum bilde dir / Pariß / nichts mit dem Alter ein; 

Denn Teutschlands Morgenröth ist schon so hoch gestiegen / 

Daß weil du untergehst / so wird sie Sonne seyn®®, 

Die Diskussion um den bel esprit der Deutschen wurde so zu einer ein- 
drucksvollen patriotischen Demonstration, ohne indessen die Frage des P£re 
Bouhours zu klären. Die hitzigen deutschen Wortführer zeigten schließlich 
jene selbstgefällige Pose, die sie dem Jesuitenpater vorwarfen. Und ihre 
pedantischen Aufzählungen, ihre heftigen Urteile, ihr langatmiger Stil 
repräsentierten am wenigsten jenen bele esprit, den Bouhours gemeint hatte. 


75 W.B.A. von Steinwehr, I. c., pp: 44 f. 

7% Desnoues, Lettres ..., Rome 1706, p. 35. 

77 Joh. Friedrich Bertram, Oratio de Germania ad Graeciae veterisque Latü invidiam 
litteris ac religione exculta ..., Brunswigae & Lipsiae 1729, pp. 28 f. 

”® Ottavio Ferrari (Prof. Patavinus), Oratio de laudibus Germaniae maxime honori- 
ficum Itali de Germanis testimonium complectens, Weissenfelsae s.d. (1677). 

” Teutzel, Monatliche Unterredungen Einiger Guten Freunde von Allerhand 
Büchern ..., Februarius 1695, p. 168. 

#° Hunold, Menantes Academische Neben-Stunden ..., Halle/Leipzig 1713, p. 318. 
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Die deutschen Verteidiger fuhren sozusagen schweres Geschütz auf. Die 
Debatte erreichte eine Plattform, auf der es nicht mehr um einen Gedanken- 
splitter des P&re Bouhours ging, sondern um die Verfechtung nationaler In- 
teressen. Ein Vorurteil der Franzosen wurde zum Stimulans für die Deut- 
schen. 

Die geistesgeschichtliche Entwicklung ging zwar bald über die Argumente 
und Gegenargumente hinweg. Die politischen, religiösen und künstlerischen 
Superlative des grand siecle büßten mit dem Zerfall der Macht Ludwigs 
XIV. ihre Kraft ein. Die französischen Gebildeten fanden sich mit denen des 
Auslandes auf dem neutralen, dem kosmopolitischen Terrain der Gelehrten- 
republik zu sachlicher Diskussion zusammen. Ungeachtet dieser Verschie- 
bung der Maßstäbe blieb jedoch die kuriose Frage des P£re Bouhours ein 
Markstein in der Geschichte der deutsch-französischen Geistesbeziehungen. 
Sie ließ das französische Sendungsbewußtsein, das Bouhours auf die Formel 
des bel esprit brachte, ebenso prägnant hervortreten wie die Geringschätzung, 
welche die Deutschen bei den Franzosen fanden. Sie warf ein Licht auf den 
Geisteszustand der Deutschen des 17. Jahrhunderts, deren Minderwertig- 
keitskomplexe sich teils durch Servilität, teils durch Überheblichkeit kund- 
gaben. Es dürfte verfehlt sein, diese Züge, die in einer Kontroverse am 
Ende des grand siecle erschienen, zu verallgemeinern und etwa den Fran- 
zosen, den Deutschen zuzuschreiben. Ist es jedoch ebenso sicher, daß jene 
Urteile, die in Deutschland und in Frankreich um 1700 gefällt wurden, mit 
" dem P£re Bouhours und seinen deutschen Widersachern dahingegangen sind? 


EGON SCHWARZ ' HARVARD UNIVERSITY 


LA VIDA ES SUENO UND HOFMANNSTHALS BEARBEITUNG IN 
TROCHÄAEN 


I 


Es ist bekannt, daß Hugo von Hofmannsthals einziges vollendetes Trauer- 
spiel, Der Turm, in Anlehnung an Pedro Calderön de le Barcas berühmtes 
Stück La vida es sueno entstanden ist. Anhand der drei Fassungen, die wir 
von Hofmannsthals Drama besitzen, besonders aber auf Grund der ersten 
Übertragung in Trochäen, kann man den Grad und die Art der Abhängigkeit 
ermessen. 

Aucd nur eine flüchtige Vergleichung wird von der Unzweifelhaftigkeit 
dieses Einflusses überzeugen, denn der Verfasser der Turmdramen hat es 
sogar verschmäht, äußerliche Merkmale wie die Übereinstimmung von Namen 
zu beseitigen. Die Fassung in Trochäen, entstanden 1901 und 1902, trägt den 
fast unveränderten Titel Das Leben ein Traum, aber noch in den beiden letz- 
ten Fassungen heißt die Hauptperson Sigismund, sein Vater, der König, 
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Basilius. Nach wie vor ist der Ort der Handlung ein Königreich Polen, und 
wenngleich die lustige Person in Calderons Comedia Clarin heißt, während 
sie bei Hofmannsthal den Namen Anton führt, so besteht deswegen doch kein 
Zweifel bezüglich ihrer Verwandschaft. 

Die Parellelen lassen sich jedoch noch weiter, in wesentlichere Schichten 
verfolgen: denn selbst die Fabel, auf der das Werk von 1636 beruhte, ist bis 
ins Jahr 19251 weitgehend gleich geblieben: Prophezeiungen haben König 
Basilius bestimmt, sein Kind Sigismund zu verstoßen und unter der Obhut 
eines Edelmannes im Verließ eines einsamen Turmes aufwachsen zu lassen. 
Da der Prinz aber das Jünglingsalter erreicht hat, wird er durch einen Schlaf- 
trunk in Betäubung versetzt, in den Palast gebracht und nach seinem Er- 
wachen mit dem Geheimnis seiner hohen Geburt bekannt gemacht. Einen 
Tag lang soll er zur Probe König sein und die Weissagungen von seiner 
Grausamkeit Lügen strafen. Aber das Leben im Kerker hat auf sein Gemüt 
gewirkt und Sigismund besteht die Prüfung nicht. Gewaltsam wird er wieder 
in Schlaf versetzt und in sein Verließ zurückgebracht, um dort den Rest seiner 
Tage zuzubringen. Nun erfüllt sich jedoch das Orakel Punkt für Punkt. Ein 
Volksaufstand flammt auf, der Turm wird von den Aufrührern erstürmt und 
Sigismund zu ihrem König und Feldherrn erkoren?. Mit ihm an der Spitze 
erobern die Empörer das Land, nachdem sie Basilius und seine Streitkräfte 
zermalmt haben. 

Das Gewebe dieser notgedrungen dürftigen Nacherzählung könnte um 
vieles verdichtet werden, und immer noch würde Einklang herrschen. Man 
sieht also, daß die beiden großen Gestaltungen mehr als Nebensächliches ge- 
meinsam haben. Ein wichtiger Bestandteil, das dramatische Skelett, ist nach 
drei Jahrhunderten noch dasselbe. 


II 

Für das Verständnis der Turmdichtungen ist es jedoch von besonderem 
Interesse, Hofmannsthals Verhalten zu seinem Vorbild bei der Verfassung 
seiner Trochäen genau zu kennen. Vor Hofmannsthals Bearbeitung von 
La vida es sueno - so erfahren wir durch Jakob Laubachs eingehende Unter- 
suchung — „gab es schon eine Reihe von deutschen Übersetzungen des spani- 
schen Werkes“3. Diese Ausdrucksweise unterstellt, daß Hofmannsthal den 
schon vorhandenen nun eine weitere, wenn auch freiere Übertragung des 
Originals hinzugefügt hat, und dies scheint überhaupt die erklärte oder vor- 
ausgesetzte Annahme aller derer zu sein, die sich mit der Frage beschäftigt 
haben. In Wirklichkeit hat aber Hofmannsthal nicht den spanischen Text, 
sondern die Übersetzung von I. D. Gries für seine erste Fassung des Stoffes 


! In diesem Jahr erschien Hofmannsthals Tragödie Der Turm in ihrer ersten 
Fassung. 
z An dieser Stelle bricht die Bearbeitung in Trochäen ab. Auch der letzte Turm, 
% ee Bühnenfassung, weicht in den letzten Akten wesentlich von diesem 
ema ab. 


® Hugo von Hofmannsthals Turm-Dichtungen (Dissertation, Kempten, 1954). 
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verwendet. Es ist leicht, den Beweis für diese Behauptung zu erbringen. Die 
zahlreichen wörtlichen Entlehnungen sprechen für sich selbst. Einige Bei- 


spiele müssen genügen: 
Griest 


S. 165 

Reiche deine Herrlichkeit 
Mir zum Kuß die hohe Rechte 
Als dem ersten deiner Knechte, 
Welcher Huldigung dir weiht. 


S. 167 

Sprach der König wider Recht, 
That er, sich zu fügen, schlecht; 
Und sein Herr und Fürst war ich. 


S. 166 

Das Gesetz hast du betrogen, 
Deinen König frech belogen, 
Mich mißhandelt ohn’ Erbarmen; 
König und Gesetz und ich 

Haben drum, für solch Verderben, 
Hier durch meine Hand zu sterben 
Dich verdammt. 


S.174 

Missen kann ich die Umarmung, 
Wie ich sie gemißt bisher; 

Denn ein Vater, der so sehr 

Sich entäussert der Erbarmung, 
Daß sein Herz in Stein verwandelt, 
Mich von seiner Seite reißt, 
Mich als Thier erziehen heißt, 
Mich als Ungeheur behandelt 

Und zum Tode mich bestimmt, 
Mag nur die Umarmung weigern: 
Wenig kann’s mein Elend steigern, 
Da er mir die Menschheit nimmt. 


Hofmannsthal 

S.155 

Reiche deine Herrlichkeit 

Mir zum Kuß die hohe Rechte 
Als dem ersten deiner Knechte, 
Welcher Huldigung dir weiht. 


S.158 

Sprach der König wider Recht, 
Tat er schlimm, sich ihm zu fügen, 
Und sein Herr und Fürst war ich. 


S.157 

Das Gesetz hast du betrogen, 

Das in meinen Adern rinnt, 
Deinen König frech belogen, 

Mich mißhandelt, mich, sein Kind. 
König und Gesetz und Ich 

Haben drum für Hochverrat 
Hier durch meine Hand zu sterben 
Dich verdammt. 


S. 163/164 

Missen kann ich die Umarmung, 
Die ich lang genug gemißt. 

Denn hier nennet nichts Euch Vater. 


Der in Schmach und Schmutz mich stieß, 


Als ein Tier mich wachsen hieß - 
Dichte Höhle meine Kammer, 
Zu ersticken meinen Jammer, 
Allem Menschenglück so fern, 
Daß mein armer Augenstern 


Wie ein Molch dem Licht entwöhnt — 


Mag mir der Umarmung weigern: 
Das wird nicht mein Elend steigern. 


Schon an den verhältnismäßig geringen Abweichungen der letzten beiden 
Beispiele kann man einige von den Grundsätzen ablesen, die Hofmannsthal, 
soweit er sich überhaupt an den Text seiner Vorlage hielt, geleitet haben. 
Wenn er in dem vorletzten der obenstehenden Beispiele für das Wort „Ver- 
derben“ Hochverrat einsetzt, so verzichtet er zwar auf den Reim in einer 
sonst gereimten Rede, gewinnt aber dafür Schärfe und Klarheit. Denn Ver- 
derben in diesem Zusammenhang ist eine recht schwächliche Allgemeinheit 
und dürfte nur des Reimes wegen gebraucht worden sein. (Bei Calderon steht, 


4 Schauspiele von Don Pedro Calderon de la Barca, aus dem Spanischen übersetzt 
von I. D. Gries, 17. Bändchen der Classischen Cabinets-Bibliothek oder Sammlung 
auserlesener Werke der deutschen und Fremd-Literatur, erster Teil, (Wien, 1825). 

5 „Das Leben ein Traum, Bearbeitung in Trochäen“, in Corona, 7'!, 1937. 
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allerdings nicht im Reim, an dieser Stelle desdichas-Mißgeschick). Clotald 
des Hochverrats zu beschuldigen, ist zwar absurd, wenn auch nicht unlogisch. 
Auf jeden Fall aber verrät es die stolze Gemütsart Sigismunds, der die Er- 
niedrigung seiner Person zu bestrafen gesonnen ist. | 2 

Desgleichen ist „Mich mißhandelt, mich, sein Kind“ eine viel stärkere 
Zeile als „Mich mißhandelt ohn’ Erbarmen.“* Es braucht nicht erst betont zu 
werden, daß bei der Verhängung der Grausamkeiten über Sigismund Er- 
barmen keine Rolle gespielt hat. Dieses fehlt ja auch bei Calderon, wo es 
heißt: 

Traidor fuiste con la ley, 
Lisonjero con el Rey, 

Y cruel conmigo fuiste;® 
(Verräter warst du dem Gesetz, 
Schmeichler dem König, 

Und grausam zu mir)? 

Wäre Hofmannsthal diesem Text statt Gries gefolgt, so hätte er nicht nur 
das Erbarmen ausgeschieden, sondern es wäre ihm auch die Zeile „Deinen 
König frech belogen“ nicht unterlaufen, die in Anbetracht von Clotaldos 
blinder Ergebenheit unbegreiflich bleibt. Sigismund ist zwar in großer Er- 
regung, während er diese Beschuldigungen ausstößt, deswegen bleibt er aber 
doch bei der reinen (wenn auch subjektiven und daher psychologisch um so 
wirkungsvolleren) Wahrheit. Jedes andere Vorgehen würde doch nur seiner 
würdigen Sache und gerechten Empörung schaden. Dazu kommt bei Gries 
noch das apostrophierte „ohn’“, wodurch der Äußerung der letzte Rest an 
Spontaneität genommen wird. Das Vertrauen zur Echtheit einer Dichtung 
wird nur geschwächt, wenn ihre Sprache derart mit Selbstverständlichem und 
Überflüssigem beladen ist. Um wieviel eindringlicher stellt sich die Miß- 
handlung durch das gefühlsbetonte Wiederholen des „mich“ dar und die 
empörte Erläuterung „sein Kind“. Auch dies ist natürlich rhetorisch, denn 
wir wissen ja längst, daß Sigismund der Sohn des Königs ist. Aber daß es 
eben Kind und nicht Sohn heißt, und daß diese Kindschaft in Gegensatz zu 
den Mißhandlungen gebracht wird, macht das Glück dieser ergreifenden 
Zeile aus. Dabei wird hier nicht einmal der Reim geopfert, sondern er knüpft 
an die gleichfalls eingeschobene Zeile „Das in meinen Adern rinnt“ an, durch 
die wieder das objektiv wirkende Gesetz in die subjektive Situation Sigis- 
munds miteinbezogen wird. So spricht ein entrüstetes Herz, an dem ein Frevel 
verübt wurde. Die unscheinbare Veränderung des Wörtchens „ich“, das bei 
Hofmannsthal einen großen Anfangsbuchstaben erhält, hat eine ähnliche 
Wirkung. Jetzt ist es nicht bloß das Subjekt des Satzes, sondern gehört zu den 
verletzten Heiligtümern, wie Königtum und Gesetz, um derentwillen Ver- 
geltung geübt werden soll. 


® Teatro Selecto de Calderon, Tomo I, (Madrid, 1881), S.46. Diese Ausgabe wird 
von nun an Calderon genannt. 


7 Die Übersetzungen fremdsprachiger Zitate sind, wenn nicht anders vermerkt, von 
mir. 


Be" 
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Ähnliche Überlegungen mögen die Gestalt, wenn auch nicht den Sinn des 
letzten Abschnittes verwandelt haben. Bei Hofmannsthal ist es nicht der 


_ Vater, dem durch die Verbannung des Sohnes etwas widerfährt. Um sein 


Kind in Schmach und Schmutz stoßen zu können, muß sich sein Herz aller- 
dings in Stein verwandelt und der Erbarmung entäußert haben; es bedarf 
also dieser ausdrücklichen Versicherung nicht. Hofmannsthals Alliteration 
leistet aber noch ein weiteres: sie zeigt die untrennbare Zusammengehörig- 
keit von seelischem und körperlichem Übel. Hier soll offensichtlich nichts ver- 
schwiegen werden, denn die konkreten Bilder des leiblichen Elends häufen 
sich jetzt. Dazu paßt der Vergleich mit dem Tier vortrefflich, bloß hat ihn 
der König nicht als Tier „erziehen“ geheißen, das würde noch zu viel Wohl- 
tat und Sorgfalt verraten, sondern er hat ihn einfach als Tier wachsen lassen. 
Diesem Unrecht fügt die Steigerung zum Ungeheuer nicht viel hinzu. Hof- 
mannsthal läßt sie also weg und beschwört lieber die Behausung dieses 
Tieres herauf, die „Höhle“, deren Attribut „dicht“ wieder das „ersticken“ 
der nächsten Zeile bedingt. So dicht war die Höhle, daß alles darin erstickte, 
sogar das Naheliegendste, der Jammer. Was nützt da noch die Erinnerung 
des Todes? Hofmannsthal verzichtet auf sie, denn im Zeitwort „ersticken“ 
schwingt ja die Bedrohung des Lebens genugsam mit. Zu deutlich durfte diese 
überdies nicht gemacht werden, denn das Furchtbare war ja gerade, daß 
Sigismund nicht zum Sterben, sondern zu diesem Leben so fern allem Men- 
schenglück bestimmt war. Um wieviel schmerzlicher wirkt der Verlust dieses 
geliebten Menschenglücks als der einer abstrakten Größe, der „Menschheit“, 
den ja das Tiersein schon voraussetzte. Die Dunkelheit der Höhle, das Ver- 
schmachten darin und die Verhexung des Edlen in Niedriges wird noch in 
den Zeilen vom Augenstern sinnlich faßbar, der wie alle Sterne mildes Licht 
ausstrahlen will, jedoch in der Höhle zur Blindheit eines Molches verdammt 
ist. Nach diesen Abschweifungen im Dienste der Anschaulichkeit und des 
lebendigen Gefühls, kann der Text wieder zu seinem Original zurück- 
kehren: „Mag nur die Umarmung weigern.“ Aber auch dieser Vers wird 
durch eine scheinbar geringfügige Einschiebung um die ganze Verachtung 
bereichert, die in dem Demonstrativum „der“ liegt: „Mag mir der Um- 
armung weigern.“ Es ist klar, daß dergleichen Verbesserungen und Be- 
reicherungen allein dem dichterischen Genie Hofmannsthals zu verdanken 
sind, aber ebenso sicher ist es, daß die gegenwärtige Gestalt der Trochäen- 
fassung das Resultat seiner Beschäftigung mit der Griesschen Übersetzung 
ist. Denn wer weiß, welche Form alles angenommen hätte und was aus „tanto 
rigor“, „condicion ingrata“ und „como a una fiera me cria“8 geworden wäre, 
wenn er ohne deren Vermittlung direkt dem Calderonschen Spanisch gegen- 
übergestanden hätte. 

Andere Änderungen gehen wohl auf den Wunsch zurück, Übertriebenes zu 
mildern, Unpassendes zurechtzustellen. So etwa Astolfs Worte: „Reicht sie 
ihre Hand ihm willig, / Ist’s mein Tod“ (Gries, S. 171), die ihm entschlüpfen, 


8 Calderon, S. 52. 
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als Sigismund Estrellas Hand ergreift, um sie zu küssen. Bei Hofmannsthal 
entsteht daraus: „Eines tollen Rüpels Treiben. / Wenn es nur zu Ende 
ginge“ (S. 161). Calderons Astolfo sagt bei dieser Gelegenheit bloß: „Soy 
perdido“ (S. 50), eine recht gelinde Äußerung, wenn man das natürliche 
Pathos der spanischen Sprache bedenkt, was eben der Übersetzer Gries nicht 
getan hat. Hofmannsthals Takt nimmt aber Anstoß und gleicht solche Be- 
merkungen der Gesamttemperatur seiner deutschsprachigen Fassung an. Auch 
hier handelt es sich also um die schon beobachtete Neigung Hofmannsthals: 
Gesagtes in Empfundenes, Gedachtes in Gesehenes, Verschrobenes in Ein- 
faches, Unwahres in Glaubhaftes, Schrilles in Gedämpftes zu verwandeln. 

Nur auf einem Gebiet erlaubte er es sich, die Intensität seiner Vorlage be- 
deutend zu steigern. Der deutschen Sprache behagt es nicht, und am wenigsten 
wohl ihrem spätösterreichischen Erben, wenn das Herz stets auf der Zungen- 
spitze sitzt. Dafür verlegt er dessen Innigkeit und tiefe Bewegung, wo immer 
er kann, in die Gebärde. Ich greife nur ein Beispiel unter vielen heraus. Da 
Clotald nach Sigismunds Versetzung ins Königsschloß auftritt, um dem Prin- 
zen seine Aufwartung zu machen, und dieser an der Erscheinung seines Ker- 
kermeisters erst begreift, daß er immer noch er selbst ist und dasselbe Leben 
weiterlebt, spricht er bei Gries die bitteren Worte der Erkennung (Wie? 
Clotald, der mich zuvor / Dort im Thurm so hart behandelt, / Ganz in Ehr- 
furcht umgewandelt? / Himmel, was geht mit mir vor? S. 165) bloß beiseite. 
Hofmannsthal ändert nicht nur Reihenfolge und Wortlaut der Zeilen, um 
die Betroffenheit des Prinzen darzustellen (Himmel! was geht mit mir vor? / 
Du, Clotald! denkst du den Turm? usw. S. 155), sondern auch aus dem „bey 
Seite“ ist das bei weitem sprechendere und ergreifendere „birgt sein Gesicht“ 
geworden. 

Damit haben wir aber die feine Trennungslinie bereits überschritten, durch 
welche die Übersetzung von der ursprünglichen Dichtung geschieden ist. Um 
zu weiteren Erkenntnissen zu gelangen, müssen wir uns dem Text Calderons 
zuwenden. 


III 


Wenn sich Übereinstimmung oder Verwandtschaft zweier Kunstwerke ge- 
zeigt hat, ist es verlockend, den Vergleich von diesen auf ihre Urheber und 
deren Situation auszudehnen. Im Falle von Calderon und Hofmannsthal er- 
weist es sich, daß das Verbindende bis zu den äußeren Kulturmächten reicht, 
welche die beiden Dramatiker bestimmten: dem Katholizismus, der Monarchie, 
ja demselben Herrscherhaus®. | 

Bei diesem Unterfangen wird aber auch die Verschiedenheit, nicht bloß der 
Verfasser, sondern insbesondere der Stücke klar: bei aller Ähnlichkeit der 
Kulturen handelt es sich um einen Unterschied der Epochen; Dichter der Hoh- 
blüte und Spätling stehen sich gegenüber. 


° In diesem Zusammenhang wird gerne Grillparzer zitiert, der gesagt haben soll, 
daß Spanien „in gewissem Sinne zur österreichischen Geschichte gehört“. Z.B. von 
E. R. Curtius, „George, Hofmannsthal und Calderon“, in Kritische Essays zur 
europäischen Literatur, (Bern 1950), S. 183. 
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Wie weit das Trennende Anteil der Zeiten oder der Persönlichkeiten ist!0, 
wird sich nicht immer mit Gewißheit feststellen lassen. Es empfiehlt sich 
daher, lediglich auf sein Vorhandensein hinzuweisen. Calderons Stück ent- 
hält einen einfachen Lehrsatz, eine Moral, die schon im Titel andeutungs- 
weise ausgedrückt ist: Das Leben ist ein Traum. Die Probe, welcher Sigis- 
mund unterworfen wird, mißlingt, weil der Prinz die Wahrheit dieser Lehre 
noch nicht eingesehen hat, weil er die Nichtigkeit aller irdischen Dinge noch 
nicht kennt und als Spielball seiner Leidenschaften Handlungen begeht, die 
mit den Vorstellungen des Dichters von der Hoheit, Würde und Heiligkeit 
eines christlichen Herrschers unvereinbar sind. Erst die Tatsache, daß das was 
ihm wirkliches Erlebnis schien, sich als bloßer Traum entpuppt, erweckt in 
Sigismund jene Nachdenklichkeit und Selbsterkenntnis, die eine allmähliche 

Läuterung (für manche Kritiker ist sie nicht allmählich genug) seines Wesens 
möglich machen, bis am Ende die Verwandlung des anfänglich wilden, 
tierisch triebhaften Sigismund in einen christlichen, moralisch hochstehenden 
Menschen, dessen ernstes Anliegen sein Seelenheil ist, vollkommen wird. 

Wenngleich es zweifellos Calderons Absicht war, den Zuschauer davon 
zu überzeugen, daß jedermanns, nicht nur Sigismunds Leben ein Wahn, eine 
Illusion, ein Schatten und eine Einbildung sei!!, so findet sich dennoch im 
ganzen Drama keine einzige Andeutung, daß es dort um anderes ginge als 
das Schicksal des gefangenen Polenprinzen. Die dramatischen Vorkommnisse 
werden vom Dichter ganz ernst genommen, das stete Licht der Eindeutigkeit 
liegt über allem ausgegossen. Höchstens wird die Lehre durch das Prinzip 
der Analogie auf das Leben des Menschen überhaupt übertragen. Der Zu- 
schauer soll sich sagen: Dies geht auch mich an. Weiter reicht jedoch die 
Symbolisierung nicht. 

Im Einklang mit der Einfachheit der zugrundeliegenden Idee steht das 
übrige dramatische Gebäude von Charakteren und Geschehnissen. Die Per- 
sonen außer Sigismund sind schattenhafte Wesen, die niemals ins Indivi- 
duelle gehoben werden, die Ereignisse fallen in die Kategorie der schalen 
Intrige. Nicht ganz richtig ist es, daß die Nebenhandlung, die sich um die 
Gestalten Rosaura, Astolfo und Estrella abspielt, nichts mit der Hauptsache 
zu tun habe. Sie dient dazu, die entscheidende Erkenntnis von dem rein vor- 
bereitenden Wesen des Lebens zu stützen und zu erweitern. Daß am Ende 


10 Bijographische Vergleiche der beiden Dichter führen nicht weit, weil über Calderons 
- Leben verhältnismäßig wenig bekannt ist. Marcelino Menendez Pelayo beklagt 
sich darüber in seiner Einleitung zu Calderon, S.XX: „Poco sabemos de la vida 
de Calderön: achaque comun en las biografias de nuestros mayores ingenios, 
mäxime de los dramäticos.“ (Wir wissen wenig über Calderons Leben: ein ge- 
wöhnlicher Mangel in den Biographien unserer größten Geister, namentlich der 
dramatischen). 

11 Calderon, S. 77: „dQue es la vida? Un frenesi: 

«Que es la vida? Una ilusion, 

Una sombra, una ficcion ... 

(Was ist das Leben? Eine Raserei: 
Was ist das Leben? Eine Illusion, 
Ein Schatten, eine Einbildung ...) 
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Sigismund nicht Rosaura heiratet, die ihn gewaltig anzieht, sondern Estrella, 
die sich wohl lieber mit Astolfo verbunden hätte, geschieht gewiß deshalb, 
weil Astolfo Rosaura die Ehe versprochen hat. Auch hier sollen die Begierden 
und Leidenschaften des Menschen den heiligen Begriffen wie Ehre, Wort- 
halten, Treue untergeordnet werden!?. Der Spaßmacher Clarin allerdings mit 
seinen respektlosen Witzen und seiner materiellen Einstellung soll wohl bloß | 
einer Anforderung des damaligen Geschmackes Genüge leisten, organisch mit 
der Handlung ist er nicht verwoben!®. 

All dies hat man dem Dichter zum Vorwurf gemacht, während es doch in 
Wirklichkeit nur den Kern des Stückes unterstreicht. Es kommt eben in erster 
Linie auf Sigismund an, auf die These: das Leben ist ein Traum, und deren 
Beweis an einem Menschenscicksal. Alles andere wird dieser Idee unter- 
geordnet. Die Betonung neuer Gegenstände würde nur das Augenmerk von 
dem allein Wichtigen ablenken. 

Der einzige Schmuck, den Calderon sich erlauben zu dürfen meinte, ohne 
dem Grundgedanken zu schaden, ist die Ornamentierung der Sprache, und 
von diesem Mittel hat er ausgiebigen Gebrauch gemacht. Das Stück ist teils 
in gereimten, teils in assonierenden Versen geschrieben und enthält nicht 
weniger als sechs metrische Anordnungen, nämlich die Romance, Redondilla, 
Quintilla, Decima, Silva und Octava. 

Und noch weiter erstreckt sich der verschwenderische Reichtum der sprach- 
lichen Gestaltungen, bis in die Wortwahl, bis ins Bildliche. Selten begnügt 
sich Calderon mit einem Vergleich. Drei bis vier parallel laufende Gleichnisse 
sind das Gebräuchliche. In seiner großen Klagerede im ersten Akt vergleicht 
sich Sigismund mit einem Vogel. Er spricht von dessen Schönheit, den Federn, 
den Flügeln, der Geschwindigkeit, mit der er die Lüfte durchschneidet. Der 
Gegensatz zwischen diesem beschwingten Geschöpf und Sigismunds geket- 
tetem Zustand wird offenkundig. Ihn dem Zuschauer dermaßen klar zu 
machen, ist Sigismunds gutes dramatisches Recht, zumal er sich ja mit dieser 
Rede als mitspielende Person erst einführt. Und auch die Frage, mit der er 
den Vergleich abschließt: „& Y teniendo yo mäs alma, / Tengo m£nos liber- 
tad?“ (S. 7, Und ich, der ich mehr Seele habe, soll weniger Freiheit haben?) 
ist, wenn sie auch das Offensichtliche fragt, dennoch sinnvoll durch das Pathos 
der Anklage, das sich darin ausdrückt.. Das ist aber erst der Beginn. Nun 
wird das Bild beiseitegelegt und ein zweites hervorgeholt. Ein Raubtier wird 
ausgemalt mit seinem schöngefleckten Fell und seiner grausamen Natur. Und 
schließlich ertönt wieder der leicht abgewandelte Ausruf: „ed Y yo con mejor 
instinto / Tengo m£nos libertad?“ (S. 8, Und ich mit meinem besseren In- 
stinkt habe weniger Freiheit?). Es folgt nun noch die Beschreibung eines 


? Man kann höchstens feststellen, daß, ähnlich wie etwa in Gellerts Schwedischer 
Gräfin, die konstruierten, moralischen Situationen das Gegenteil des beabsich- 
tigten Zweckes erreichen: auf den modernen Leser wirken sie ausgeklügelt, un- 
natürlich und daher unsittlich, 

12 Seinesgleichen fehlt in fast keiner großen dichterischen Ge 


staltung jener Epoche. 
Sancho Panza ist sein bekanntester Vetter. ri r 
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Fisches und eines Baches und zum Schluß jedesmal die schon wie ein Refrain 
klingende Frage: „ Y yo con mäs albedrio — Y teniendo yo mäs vida / Tengo 
menos libertad?“ (S. 8, Und ich mit größerer Willensfreiheit - Und ich mit 
mehr Leben habe weniger Freiheit?). Die drei Bilder, die nach dem Vogel 
beschworen werden, haben keine dramatische Funktion mehr, sie sind um 
ihrer selbst willen da. Und so ist es mit allen diesen Duplikationen und 
Triplikationen, die nicht immer so ausgedehnt sein müssen wie in der zitierten 
Rede. „Päjaro sin matiz, pez sin escama, / Y bruto sin instinto natural ... te 
desbocas, arrastras y despenas“ (S. 3, Vogel ohne Farbe, Fisch ohne Schuppe, 
und Bestie ohne natürlichen Instinkt... du gehst durch, reißt dich fort, stür- 
zest dich hinab); „Tu voz pudo enternecerme, / Tu presencia suspenderme / 
Y tu respeto turbarme.“ (S. 9, Deiner Stimme gelang es, mich zu rühren, 
deiner Gegenwart, mich zu erstaunen, und deiner Rücksicht, mich zu verwir- 
_ ren): wir müssen es bei diesen wenigen Beispielen bewenden lassen. Eine 
Lektüre Calderons zeigt auf Schritt und Tritt den unwiderstehlichen Kitzel, 
den der Dichter bei jedem Adjektiv, jedem Verbum empfunden haben muß, 
das Wort in einem anderen zu spiegeln, zu ergänzen, zu nuancieren. Giosu& 
Carducci macht sich über diese Manier lustig: „E sempre il solito vizio del 
Calderon: una imagine non gli basta: la prima no fa che mettergli appetito: 
come ciliege, l’una tira l’altra: e via per una pagina almeno, come processioni 
di fraterie per le strade di Madrid!#.“ 

Der italienische Kritiker hat dem Buchstaben nach Recht, dem Geist nach 
aber Unrecht. Denn auf dramatische Wahrscheinlichkeit kommt es ja Calderon 
längst nicht mehr an. Er will seine Fabel bloß mit all dem Glanz, all dem 
blendenden Schmuck ausstatten, den er in der schier unerschöpflichen Schatz- 
kammer seiner Sprachkunst aufbewahrt. Dem selben Gesetze gehorchen die 
vielen hübschen Wortspiele (z. B. „Y ap£enas llega,... llega 4 penas.“ S. 4, 
unübersetzbar wegen der Doppelbedeutung apenas — kaum und a penas — 
zu Kummer, bei gleichem Klang); die weisen Sprüche („Que tanto gusto 
habia / En quejarse, / un filösofo decia, / Que, 4 tueco de quejarse, / 
Habian las desdichas de buscarse.“ S. 4, soviel Vergnügen läge im Klagen, 
sagte ein Philosoph, daß man um des Klagens willen das Mißgeschick auf- 
suchen solle); die frechen Witze der lustigen Person („ Qu& me harä por 
lo que ignoro, / Si por lo que se me han muerto?“ S. 78, Weil er Geheimnisse 
weiß, wird Clarin in den Turm gesteckt; daher fragt er sich: Was wird man 
mir tun für das, was ich nicht weiß, wenn man mich für das, was ich weiß, 
ins Verderben stürzt?); das holde Spiel mit den Namen („ Quien crerä, que 
habiendo sido / Una estrella quien conforma / Dos amantes, sea una Estrella / 
La que los divida ahora?“ $. 99, beruht auf der Tatsache, daß der Name der 
Prinzessin, Estrella, Stern bedeutet: Wer sollte glauben, daß nachdem ein 


14 Conversazioni Critiche, (Rom, 1884), S. 93/94. (Es ist immer die gewohnte 
Unart bei Calderon: ein Bild genügt ihm nicht: das erste macht ihm bloß 
Appetit auf mehr: wie die Kirschen, hängt eins am andern: so geht es min- 
destens eine Seite lang, wie die Aufzüge der Ordensbrüder in den Straßen von 


Madrid). 
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Stern die Liebenden zusammengebracht hat, nun ein Stern bzw. eine Estrella 
sie trennen würde?). 

Manchmal steigert sich dieses Vexierspiel mit den Wörtern zu einer Art 
Verbissenheit, die sich in immer neuen Kapriolen überschlägt und von keiner 
Zweckmäßigkeit mehr weiß: 


Ojos hidröpicos creo 

Que mis ojos deben ser; 

Pues cuando es muerte el beber, 

Beben mäs, y desta suerte, 

Viendo que el ver me da muerte, 

Estoy muriendo por ver. 

Pero veate yo y muera; 

Que no se, rendido ya, 

Si el verte muerte me da, 

El no verte qu& me diera. S. 10/11 

(Ich muß wohl wassersüchtige Augen haben; denn wenn Trinken Tod ist, trinken 

sie mehr, und obwohl ich sehe, daß mir Sehen den Tod bringt, sterbe d.h. verzehre 
ich mich auf diese Weise nach dem Sehen. Aber mag ich dich sehen und sterben; denn 
erschöpft wie ich bin, weiß ich nicht, was es mir brächte, dich nicht zu sehen, wenn 
dich sehen mir schon den Tod bringt.) 


Es bleibt dem zungenfertigen Clarin überlassen, die Meinung hinter dieser 
Wortgewandtheit auszusprechen: 


Rosaura [zu ihrem Vater]: Tus pies beso 
Mil veces. 
Clarin: Y yo los viso, 
Que una letra mäs 6 m&nos 
No reparan dos amigos. $. 32 


(Rosaura: Ich küsse deine Füße 
tausendmal. 
Clarin: Und ich nehme sie aufs Korn, 


denn auf einen Buchstaben mehr oder weniger kommt es 
zwei Freunden nicht an. 
Clarin hat Recht. „Beso“ und „viso“ unterscheiden sich eigentlich nur durch 
einen Buchstaben, da „b“ und „v“ ziemlich den gleichen Lautwert haben.) 
Natürlich behagt Clarins frechem, selbstischem, bequemem Wesen eine 
Reverenz wie die von Rosaura vorgeschlagene nur wenig. Er erreicht daher 
durch sein Wortspiel eine seinem Charakter angemessene Haltung. Mit seiner 
Erklärung trifft er aber den Kern von Calderons Wortkunst: auf einen Buch- 
staben mehr oder weniger kommt es nicht sonderlich an, nicht einmal auf eine 
Zeile, ja kaum auf eine Seite. i 
Wie wenig dramatische Bühnenwirkung gilt, zeigen auch die endlosen 
Monologe, welche die Personen für sich oder in Gegenwart anderer halten; 
und man weiß nicht, ob es unfreiwillige Komik oder kluge Selbstironie ist, 
die Calderon veranlaßte, Rosaura ausrufen zu lassen, nachdem Sigismund 
eine Rede von 72 Zeilen vom Stapel gelassen hat und sich nun anschickt, 
seiner Wege zu gehen: 


;Senor! & pues asi te ausentas? 
Pues ni una palabra sola 
No te debe mi cuidado, 
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Ni merece mi congoja?“ S. 104 

(Herr! So entfernst du dich denn? 

Nicht ein Wort ist dir also 

die Sorge um mich wert, 

noch verdient ein solches mein Kummer?) 


Kein Wunder, daß diese Methode nicht die geringste Spannung des Dialogs 
erzeugt und daß sich auch die schärfsten Gegner nur die Stichworte geben, 
mittels derer der über bloße menschliche Psychologie erhabene Fluß der Rede 
in ständigem Gang erhalten wird. Nicht umsonst hat man La vida es sueno 
eine dramatisierte Novelle genannt. 

Das erstaunlichste Beispiel für die glänzende Harmonie, die Calderons 
Sprache über dem dramatischen Geschehen und sogar gegen dasselbe erzielt, 
findet sich im ersten Akt in einer Szene des „Durcheinanderredens“. Der König 
naht, und Astolfo und Estrella unterbrechen ihre Unterredung, um ihn zu 
begrüßen. 

Estrella: Sabio Täles ... 


Astolfo: Docto Euclides.... 

Estrella: Que entre signos ... 

Astolfo: Que entre estrellas ... 

Estrella: Hoy gobiernas ... 

Astolfo: Hoy resides ... 

Estrella: Y sus caminos . 

Astolfo: Sus huellas ... 

Estrella: Describes ... 

Astolfo: Tasas y mides ... 

Estrella: Deja que en humildes lazos ... 

Astolfo: Deja que en tiernos abrazos ... 
Estrella: Hiedra dese tronco sea. 

Astolfo: Rendido ä tus pies me vea. S. 22/23 


(E: Weiser Thales ... A: Gelehrter Euklid ... 

: Der du unter Zeichen... 

: Der du unter Sternen ... 

: Heute regierst... A: Heute residierst ... 

: Und ihre Bahnen... A: Ihre Spuren ... 

: Beschreibst ... A: Wägst und mißt .... 

: Erlaube, daß ich in bescheidenen Umschlingungen ... 
: Erlaube, daß ich mit zärtlihen Umarmungen ... 

: Der Efeu dieses Stammes sei. 

: Dir zu Füssen mich werfe.) 


>> mm 


Aber o Wunder! Die Worte, die jeder einzeln, ohne auf den andern auch 
nur zu achten, ja gleichzeitig mit ihm in Ehrerbietung und Huldigung zu 
seinem König spricht, sind herrlich aufeinander abgestimmt, sind bis ins 
Gleichgewicht der Silben, der Satzglieder und der Klangfarbe der Vokale 
makellos gereimte Halb- und Ganzzeilen, sind in perfekter Synonymik an- 
gelegte Lobeserhebungen auf den Herrn und König. Was sich der dramati- 
schen Situation nach als spontane Äußerung verschiedener Einzelstimmen 
gibt, ist vom Sprachlichen her in den herrlichsten Zusammenklang einer 
Symphonie erhoben. Diese Stelle ist symptomatisch für das gesamte Verhält- 
nis von Sache und Sprache bei Calderon. 


25 GRM 40/4 
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Will man eine geistesgeschichtliche Deutung wagen, so könnte man das 
Drama folgendermaßen auslegen: Im Augenblick, da Macht und Glorie eines 
Weltreiches den Höhepunkt erreicht, ja bereits ein wenig überschritten haben, 
ruft der anerkannt größte Dichter!5 seinem Zeitalter ein Warnungswort ent- 
gegen und stützt sich dabei auf die Lehre der offiziellen, aber nicht genügend 
beherzigten Religion: Glanz und Größe dieser Welt sind nichtig, Triumphe 
von Gültigkeit gibt es allein im Bereiche der Seele. 

Aber eine solch kritische Mahnung muß der verwöhnten und verfeinerten 
Hofgesellschaft in eine reizende Hülle eingekleidet werden, um mundgerecht 
zu sein. Daher der scheinbare Widerspruch zwischen der besinnlichen, bei- 
nahe asketischen Tendenz und der prunkvollen Gestalt des Schauspiels. (Es 
bleibe dabei dahingestellt, wie weit es sich auf Calderons Seite um kluge Kon- 
zession und wie weit um Ansteckung durch den Zeitgeist handelt. Am richtig- 
sten ist wohl die Annahme, daß Calderon seiner Natur gefolgt ist und daß 
eben dieser Widerspruch zu den bezeichnendsten Wesensmerkmalen der gan- 
zen Epoche gehört.) 

Von diesem Gesichtspunkt aus findet sich vielleicht auch eine Rechtfertigung 
für den Gracioso Clarin. Er kann als symbolische Verkörperung von Calde- 
rons zeitgenössischer Welt angesehen werden. Heiter, witzig, nur um sein 
eigenes leibliches Wohl bekümmert, scheint er sich eine Zeitlang erfolgreich 
durchzuschlagen und dabei recht gut zu befinden. Aber am Ende ereilt ihn 
dennoch das Schicksal, was um so erstaunlicher ist, als es der gesamten Tradi- 
tion der spanischen Graciosos widerspricht, die alle ein glückliches Ende 
nehmen. Auf der Suche nach körperlicher Sicherheit geht Clarin zugrunde: 

Soy un hombre desdichado, 

Que por quererme guardar 

De la muerte, la busqu£. S. 107 
(Ich bin ein unglücklicher Mensch, 


der den Tod fand, weil er sich vor 
ihm bewahren wollte.) 


Dies ist das Schicksal, das Calderon seinem Lande vorauszusagen scheint: 


Pues no hay seguro camino 

A la fuerza del destino 

Y ala inclemencia del hado. S 108 
(Denn es gibt keinen sicheren Pfad 
Vor der Gewalt des Schicksals, 

Ver der Ungunst des Verhängnisses.) 


IV 
Symbolik der Situation und integrierende Phantasie: diese Ausdrücke ent- 
stammen dem kritischen Wortschatz Ernst Robert Curtius’ und sollen die 
Wechselbeziehungen zwischen Calderon und Hofmannsthal kennzeichnen!s. 
Das eine will besagen, daß es eine grundlegende künstlerische Orientierung 


15 Be wurde nach dem Tode Lope de Vegas (1635) formell zum Hofpoeten 
estellt. 
16 a.a.0., S.185 und S. 198, 
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war, die Hofmannsthal zu Calderon gezogen, das andere deutet auf die Art 
der Verwendung des überlieferten Kunstguts durch den modernen Dichter. 

Symbolisch sind allerdings schon viele Situationen bei Calderon, selbst 
solche, deren Symbolisierung man erst Hofmannsthal zugeschrieben hat. 
‚Wenn nämlich Sigismund gleich zu Anfang sagt: „... yo aqui / Tan poco del 
mundo s&, / Que cuna y sepulcro fue / Esta torre para mi“ (S. 9, von der 
Welt weiß ich hier so wenig, daß mir dieser Turm Wiege und Grab war), 
dann wird der Turm in einen geistigen Zusammenhang gebracht, der es nicht 
mehr erlaubt, in ihm das an sich belanglose Gefängnis des Prinzen zu sehen. 
In der Verknüpfung mit den bedeutsamen Stationen des Menschenlebens 
wird er zu einer Form der Existenz, die bereits dem vorbaut, was Hofmanns- 
thal später daraus gemacht hat, als er den Turm ins Zentrum seines Dramas 
versetzte. 

Aber noch mehr: die Häufung solcher symbolischen Situationen ist wohl 

der Grund dafür, daß die Spanier das ganze Stück als symbolisch für die 
Problematik und das Schicksal der abendländischen Menschheit ansehen und 
es mit Stolz als einen der großen Kunstmythen darstellen, deren „uno solo 
bastaria a la inmortalidad de una civilizaciön, y nosotros produjimos tres de 
los cinco de que puede gloriarse Ja Edad Moderna: Don Quijote, Don Juan, 
Segismundo“1? (deren einer für die Unsterblichkeit einer Zivilisation ge- 
nügen würde; wir aber schufen drei von den fünf, deren sich das moderne 
Zeitalter rühmen kann). 
" Wie sehr Calderon selbst seinen Segismundo als Parabel ansah, geht dar- 
aus hervor, daß er noch eines seiner späten geistlichen Spiele La vida es sueno 
nannte, in welchem es nach der Art dieser autos sacramentales in kosmischer 
Umrahmung nur mehr um das Seelenheil „des Menschen“ geht. 

Mit dem Begriff der integrierenden Phantasie versucht Curtius die be- 
sondere Schaffensart Hugo von Hofmannsthals zu kennzeichnen als „Einsicht, 
daß alle geformten Gehalte des Geistes ihrerseits wieder Stoff für eine Ge- 
staltung werden können!8.“ Mit Recht wendet er sich gegen jene Unver- 
ständigen, die solches Dichten „verächtlich als Neubearbeitung älterer Stoffe 
abzutun“ pflegen'®. 

Curtius hätte darauf hinweisen können, daß derlei Angriffe schon des- 
wegen jeder Gerechtfertigung entbehren, weil ja bereits Calderon mit jener 
„integrierenden Phantasie“ begabt war, als einer jener Alchimisten, in deren 
Geist „ererbte Kulturgüter und Kunstformen eingeschmolzen, umgewandelt 
und zu neuem, höherem Leben emporgeführt“ werden?®. Daß die Idee des 
Königtums für einen Tag den Geschichten aus 1001 Nacht entnommen ist, 
dürfte jedem Märchenleser geläufig sein. Im übrigen sei nur auf die Bücher 


17 Blanca de los Rios de Lampe£rez, „La vida es sueno“ y los diez Segismundos de 
Calderon, (Madrid, 1926), S.5. Die beiden anderen von der Autorin genannten 

Mythen sind Hamlet und Faust. 

18 2.2.0. 

19 jbid., S. 186. 

20 ;bid. 
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von Arturo Farinelli, La vita e un sogno?! und Felix G. Olmedo, Las Fuen-- 
tes de „La vida es sueno“?? hingewiesen, in denen der Schatz literarischert 
Überlieferungen aufgedeckt wird, aus dem Calderon seine Inspiration gezogen‘ 
hat. Hätte Calderon in einer Zeit gelebt, in der man über geistigen Besitz: 
so eifersüchtig wachte, wie in der unsrigen, so hätte er mit Hofmannsthals: 
Worten, die Das Salzburger Große Welttheater einleiten, ausrufen können, 
er habe nur „Metaphern“ entlehnt, die „zu dem Schatz von Mythen und 
Allegorien“ gehören, welche frühere Zeiten „ausgeformt und den späteren 
Jahrhunderten übermacht“ haben. Es scheint, als gäbe es bloß eine beschränkte 
Anzahl von fruchtbaren Motiven und großen Sinnbildern, und daß es die 
Aufgabe der Kunst wäre, diese Grundformen ewig abzuwandeln. 

Diesen Prozeß der Einschmelzung in einem besonders faszinierenden Augen- 
blick zu beobachten, gestattet uns Hofmannsthals Bearbeitung in Trochäe 
Das Leben ein Traum. Selbst die vielen wörtlichen Entsprechungen zu einer 
älteren Übersetzung von La vida es suero können nicht darüber hinweg- 
täuschen, daß schon in dieser frühen Fassung Ansätze zu einer radikale 
Umgestaltung vorhanden sind. 

Verschwunden sind die ausgedehnten Monologe, abgebrochen die span- 
nungslosen Zwiesprachen, die bei Calderon die Personen aneinander vorbei- 
halten. In kurzer, dramatischer Hin- und Widerrede spinnt sich die Hand- 
lung eilends ab. Keine klugen Sentenzen, keine sinnigen Wortspiele ziere 
mehr die Verse. Auch die Bildlichkeit dient nicht mehr der rhetorische 
Prachtentfaltung, sondern wird konkreter, sachgebundener. Gänzlich unter- 
drückt sind die Witzeleien, denen nicht nur Clarin, sondern auch die ander 
Gestalten huldigten. Überhaupt hat sich mit dem Possenreißer etwas Sonder- 
bares begeben: aus dem vor Übermut überschäumenden Schalk, der in jeden 
Lage seinen Vorteil gewahr wurde, ist ein ängstlicher alter Diener geworden. 

Die Handlung um Rosaura erscheint stark reduziert, diejenige um Astolifl 
und Estrella völlig aufgegeben. Letztere erscheint als „Prinzessin“ nur mehn 
in einem einzigen Auftritt mit untergeordneter Aufgabe, Namen trägt si 
keinen mehr. Astolf behält zwar seinen Namen, aber seine Mitwirkung ist 
auf dreiundvierzig Zeilen beschränkt (verglichen mit den über zweihunder 
Zeilen bei Calderon). Die Gesamtwirkung aller dieser Veränderungen ist di 
einer Konzentrierung auf das Wesentliche, dramatische Spannung, Realismus. 

Nicht alles aber ist Einschränkung. Hoffmannsthal hat sich nicht gescheut 
wo immer dies seinen Absichten förderlich war, auch hinzuzufügen. Neue Fi- 
guren treten auf, die Psychologie ist an vielen Stellen vertieft, es läßt sich eine 
Häufung des Unheimlichen und Ominösen beobachten. Schon lassen sich jend 
besonderen Züge erkennen, die das spätere Turmdrama auszeichnen: Viel- 
schichtigkeit, Perspektivismus, Unergründlichkeit. 

Die stummen Soldaten Calderons, lediglich ausführende Organe, bekom- 
men die Rede und werden zu Menschen. Ja, der spätere Olivier, die Ver- 
körperung der reinen Gewalt oder wie er sich selbst nennt: die Keule in der 


21 Torino, 1916. 22 Madrid, 1928. 
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Hand der Fatalität, ist in einem von ihnen schon vorgebildet. Der König be- 
ginnt bereits jetzt, jene Aspekte von Niedrigkeit zu zeigen, die ihn geeignet 
machen, vom würdigen Herrscher in der Legitimität, der er beim Spanier 
war, zum Vertreter der abgewirtschafteten und korrupten Staatsgewalt zu 
werden, der das Getöse des ausbrechenden Volksaufstandes in seinem Eigen- 
dünkel für Ovationen hält. In der Welt Calderons ist das Königtum heilig, 
die Monarchie gottgewollt, und eine feste Ordnung umfaßt das Universum, 
durch nichts, was Menschen unternehmen können, verrückbar. Die Gesell- 
schaft ist ein homogenes oder doch zumindest hierarchisches Ganzes, in wel- 
chem tiefgreifende Umschichtungen nicht einmal ins Auge gefaßt sind. Denn 
Calderons Geschichtsauffassung ist statisch. Wo Recht und Unrecht berührt 
werden, haben sie eine jenseitige Ausrichtung, und Lohn und Strafe sind 
nicht allein von dieser Welt. Man weiß, wie in den späteren Turmdichtun- 
gen das Gegenteil von all dem zutrifft. Durch die Abwertung der Königsfigur 
hat ihm Hofmannsthal schon im Trochäendrama vorgearbeitet. 

Clotald, bei Calderon Sinnbild unerschütterliher Vasallentreue bis zur 
Selbstverleugnung, wird schon als der vom Dämon der Machtgier Besessene 
gezeigt, der den allgemeinen Aufruhr schürt und bei dem alle Fäden des 
politischen Geschickes zusammenlaufen. 

Calderons Spinnen und Mäuse, deren einmalige Erwähnung der näheren 
Charakterisierung von Sigismunds Kerker dienen soll, werden in der Tro- 

' chäenfassung schon zu der Vielfalt von widerwärtigem Getier, zu dem der 
‚Prinz nicht mehr eine bloß äußerliche Beziehung hat. 

La vida es sueno ist eine dreiaktige „comedia“. Comedias wurden zur Zeit 
Calderons alle weltlichen Theaterstücke genannt, unabhängig von ihrem Aus- 
gang; die geistlichen hießen autos sacramentales. Aber auch nach heutigen 
Begriffen ist das Stück mit seinem glücklichen Ende eine Komödie. 

Hofmannsthals Turm von 1925 (und gar die Bühnenfassung von 1927) ist 
ein Trauerspiel. Im Grunde handelt es sich noch immer um denselben Vor- 
gang: die alten unveränderlichen Erkenntnisse der Weisheit werden dem 
wechselvollen Treiben des Tages entgegengehalten. Aber es ist nicht der 
gleiche Tag, und was auf der Höhe der spanischen Kultur als halb scherz- 
hafte, fast unverbindliche Warnung in spielerischen Versfiguren vorgetragen 
werden konnte, bekommt im Zeitalter des Verfalls ein anderes Antlitz. 

Vers und Reim sind verschwunden, angesichts der äußersten Bedrohung 
ist kein Platz für Ornamente. War das hervorragendste Merkmal in Calde- 
rons Stück die klare Eindeutigkeit des Vorsatzes, der in vier Worten ausge- 
sprochen werden konnte, so gilt das Gegenteil von Hofmannsthals Trauer- 
spiel, das ja auch nicht mehr einen sentenziösen, sondern einen symbolischen 
Titel trägt: schillernd, vielschichtig, kompliziert steht es da, ein Rätsel wie 
das moderne Leben, das es porträtiert, und wie dieses nicht völlig erklärbar. 

Bezeichnend ist es für das spanische Stück, daß der Anführer der aufstän- 
dischen Soldaten, die Sigismund befreit haben, am Ende vom Prinzen selbst 
lebenslänglich in den Turm verbannt wird: „Que el traidor no es menester / 
Siendo la traicion pasada.“ (S. 115, Denn des Verräters bedarf es nach voll- 
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zogenem Verrat nicht mehr). Er allein bleibt von der Verzeihung ausge- 
schlossen, die in den letzten Worten des Stückes gefordert wird: „Pidiendo 
de nuestras faltas / Perdon, pues de pechos nobles / Es tan propio el perdonar- 
las.“ (S. 115, um Vergebung bittend für unsere Schuld, ist doch das Verzeihen 
edlen Herzen so angemessen). Fast ist man versucht zu sagen, es sei kein 


Wunder, daß in Hofmannsthals Tragödie dieser nun übermächtig gewordene 


Aufrührer keinen Pardon für den ihm ausgelieferten Sigismund hat und ihn 
einfach abknallen läßt. 

In La vida es sueno steht Prinz Sigismund selbst da, seine milden Worte 
sind die letzten, die wir hören, und sie verhallen, während der fallende Vor- 
hang ein weises, versöhnliches Regiment verhüllt, das Zeugnis von seiner 
geläuterten Geistigkeit geben wird. In der letzten Fassung des Turms liegt 
Sigismund sterbend auf dem Boden und zugleich mit seiner Seele haucht er 
die Worte aus: „Gebt Zeugnis, ich war da, wenngleich mich niemand gekannt 
hat“23. 

Wie es in drei sich verdüsternden dramatischen Versuchen zu dieser Ver- 
nichtung des geistigen Menschen gekommen ist, hat man zu oft erzählt?*, als 
daß es hier noch einmal geschehen könnte. Unsere Aufgabe war bloß zu 
zeigen, wi. sich Hofmannsthals Fragment in Trochäen seinem spanischen 
Urbild entrang und den Weg zur Zeittragödie antrat. Hofmannsthal hat 
diese Bearbeitung abgebrochen und anderthalb Jahrzehnte ruhen lassen. Als 
er sie wieder aufnahm, hatte der erste Weltkrieg nicht nur Hofmannsthals 
Heimat zutiefst erschüttert, sondern die totale Bedrohung des europäischen 
Geistes allgemein sichtbar gemacht. Erst jetzt fühlte sich der Dichter den un- 
heimlichen Möglichkeiten in seinem Fragment gewachsen. Aber darauf an- 
gelegt war von ihm schon alles im Jahre 1901. Bloß hatte wohl die heroische 
Hochstimmung der Trochäen nicht mehr recht zu dem grausigen Weltbild 
gepaßt, das sich in ihm zu entfalten begann. 


2? Der Turm. Ein Trauerspiel, (Berlin: S. Fischer, 1927), S. 150. 
’”* Am eindringlichsten vielleicht von Grete Schaeder, „Hofmannsthals Weg zur 


Tragödie, in Deutsche Vierteljahrsschrift für Literaturwissenschafl und Geistes- 
geschichte, 1949, S. 348. 


WOLFGANG ISER ' HEIDELBERG 


WALTER PATER und T. S. ELIOT 
DER ÜBERGANG ZUR MODERNITÄT 


Durch die grellen und lauten Töne der yellow ’ninetiest wirkt die ereignis- 
lose und an Aufregungen so arme Existenz Walter Paters? seltsam gedämpft. 
Dennoc orientieren sich die Literaten des ausgehenden Jahrhunderts an 
dieser stillen Figur; Paters Werk erwies sich als eine große, formende Kraft. 
Im Jahre 1906, zwölf Jahre nach Paters Tod, formulierte der anglikanische 
Geistliche Hutton eine Erfahrung, die seine Generation teilte: There is a 
stage, and in our day amongst educated people it has come to be almost a 
necessary stage, at which the writings of Pater are able to define our troubles 
to ourselves, and, in a way, to deal with them as no writer whom I know can 
with equal discernment®. So wird Paters Werk zu einem Spiegel für das 
Lebensgefühl der Jahrhundertwende. In der unmittelbaren Wirkung auf die 
Zeitgenossen bezeugt sich der besondere Charakter dieser Vorbildlichkeit. 
Denn die Dichter und Literaten der achtziger und neunziger Jahre gewahrten 
in Paters Schriften eine geheimnisvolle Macht, in der sich die verstreuten An- 
sätze einer ästhetischen Lebenshaltung sammelten‘. Die Renaissance wurde 
gleich nach ihrer Veröffentlichung zu einem der heiligen Bücher der Epoche; 
" Oscar Wilde erlebte durch die Lektüre dieses Buches seine Bekehrung zum 
‚intensiven‘ Leben®. Le Gallienne begreift es als Auftakt der ästhetischen 
Bewegung”, und Max Beerbohm traf zehn Jahre nach dem Erscheinen der 
Renaissance die Feststellung: Aestheticism ... did indeed permeate in a 
manner all classes®. Das Werk Paters bedeutete in zunehmendem Maße the 
discovery of a gospel, of a new way of living®. So entsprang auch die Be- 


1 Vgl. hierzu die charakteristischen Sätze von Moore, G., Confessions of a Young 
Man. London 1952, S. 175: We all want notoriety, our desire for notoriety is ugly, 
but it is less hideous when it is proclaimed from a brazen trumpet than when it 
lisps the cant of humanitarianism. Self, and after self a friend; the rest may go 
to the devil... 

2 Vgl. Greenslet, F., Walter Pater. London 1905, S. VII. 

3 Hutton, J. A., Pilgrims in the Region of Faith. Edingburgh and London 1906, 
S. 66f. 

4 Vgl. zu den verschiedenen Ansätzen Robinson, J. A., A neglected Phase of the 
Aesthetic Movement: English Parnassianism: PMLA 68 (1953), S. 733f. 

5 Vgl. Highet, G., The Classical Tradition. Oxford 1949, S. 444f.; Morgan, Che 
The House of Macmillan. London 1943, S. 105; Burdett, O., The Beardsley Period. 
London 1925, S.54; Greenslet, F., op. cit., S.33 und Jackson, H., The Eighteen 
Nineties (Penguin Books). Harmondsworth 1950, S. 26. 

6 Vgl. Bendz, E., The Influence of Pater and Matthew Arnold in the Prose- 
Writings of Oscar Wilde. Gothenburg and London 1904, S. 21f. 

7 Vgl. Le Gallienne, R., The Romantic ‘90s. Ed. by Hyde, H. M., London 1951, 
S. 55. 

8 Zitiert nach Jackson, H., op. cit., S. 23. 

® Smith, L. P., Reperusals and Recollections. London 1936, S. 67. 
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geisterung Moores für Pater!®, den er für den letzten großen Schriftsteller 
Englands hielt!!, der erweckenden Wirkung, die er in der Begegnung mit 
Marius the Epicurean erlebte: ...the book to which I owe the last temple in 
my soul - ‘Marius the Epicurean’ ... I knew that I was awakened a fourth 
time, that a fourth vision of life was to be given to mel?. So steigerten sich 
die zaghaft vorgetragenen Anschauungen Paters zu einer seltsamen Prophetie, 
an der sich neben Moore und Wilde auch W. Ward, Symons, Dowson, Sharp, 
Vernon Lee, Lionel Johnson, ja selbst Gosse entflammten!®. Auch die im 
Yellow Book, Savoy! und Rhymer’s Club propagierten Anschauungen sind 
entscheidend von der durch Pater neu erschlossenen Sicht geprägt!5. William 
Butler Yeats konnte daher für sich und seine Freunde behaupten: We looked 
consciously to Pater for our philosophy!®..Gespiegelt wird die beispielhafte 
Macht, die von Pater ausstrahlte, durch eine Bemerkung Chestertons: Pater 
may well stand for a substantial summary of the aesthetes!!. Gerade die von 
Pater radikal unterschiedene Position Chestertons gibt dieser Aussage ihr 
eigenes Gewicht. 

Die Begeisterung, die sich in jenen Jahrzehnten an den Schriften Paters 
entzündete, ist verebbt. Die Verkündigung eines neuen Lebens, die man hinter 
seinen prunkenden und funkelnden Worten zu verspüren meinte, hat die er- 
sehnte Verheißung nicht gebracht. T. S. Eliot gelangt als einer der ersten 
unter den modernen Dichtern Englands zu einer kritischen Abgrenzung des 
einst so gefeierten Werkes: Marius the Epicurean represents the point of 
English history at which the repudiation of revealed religion by men of 
culture and intellectual leadership coincides with a renewed interest in the 
visual artsı®. Eliot begreift die Kunst durchaus im Paterschen Sinn, wenn er 
sie als Versuch wertet, einen Ersatz für die verblassende Bedeutung der 
Religion zu leisten. Pater steigerte die Kunst zur Erlösungsfunktion!®, denn 
nur so schien es ihm möglich, die unlösbare Bindung des Menschen an die 
verfließende Zeit vergessen zu machen?®, In dieser Hinsicht war Pater, wie 


10 Vgl. auch Moore, G., Avowals. London 1924, S. 85. 

ı Vgl. hierzu Gaunt, W., The Aesthetic Adventure (Penguin Books). Harmonds- 
worth 1957, S.229. 

12 Moore, G., Confessions, S. 139. 

ı Vgl. dazu Hect, H., Walter Pater: DVJS 5 (1937), S.552; Somervell, D. C., 
Geistige Strömungen in England im 19. Jahrhundert (Sammlung Dalp). Bern 1946, 
S.328; Sharp, W., Papers Critical and Reminiscent. Selected Writings of William 
Sharp. Vol. III. London 1912, S.197; Ransome, A., Portraits and Speculations. 


London 1913, S. 146 und Hough, G., The Last Romantics. London 1949, S. VII. 
14 Vgl. Hecht, H., op. cit., S. 561. 


15 Vgl. Hough, G., op. cit., S. 206. 

16 Zitiert nach Wilson, E., Axel’s Castle. A Study in the Imaginative Litera- 
ture of 1870 - 1930. New York and London 1936, S. 38, 

17 Chesterton, G. K., The Victorian Age in Literature. London 1925, S. 70. 

18 Eliot, T.S., Selected Essays®. London 1951, S. 440. 

" Vgl. Pater, W., Miscellaneous Studies (Library Edition). London 1910, S. 11£f. 


und Pater, W., The Renaissance (Library Edition). London 1910, S. 238f. 
20 Vgl. Pater, W., Renaissance, $. 233ff. 
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Eliot meint, ein Moralist?!, wenn auch von besonderer Prägung. Die Orien- 
tierung des Lebens an der verabsolutierten Kunst?? ist ein beherrschender 
Grundzug der Paterschen Sicht; die Kunst galt ihm als ein Versprechen, der 
Vergänglichkeit zu entrinnen®s, sodaß das Leben und seine Ordnungen für 
ihn erst dort bedeutsam wurden, wo sie sich in das ästhetische und damit ent- 
rückte Leben verwandeln ließen. Die Kunst steigerte sich so zu einer schwer 
greifbaren Religiosität, die Paters Zeitgenossen als eine neue Verheißung 
gewahrten. Für Eliot ist diese Magie geschwunden. The right practice of 
‘art for art's sake' was the devotion of Flaubert or Henry James; Pater is 
not with these men, but rather with Carlyle and Ruskin and Arnold, if some 
distance below them. Marius is significant chiefly as a reminder that the 
religion of Carlyle or that of Ruskin or that of Arnold or that of Tennyson 
or that of Browning, is not enough. It represents, and Pater represents more 


 positively than Coleridge of whom he wrote the words, ‘that inexhaustible 


discontent, languor and home-sickness ... the chords of which ring all through 
our modern literature’**.Eliot gewahrt das kompensierende Verlangen als 
den entscheidenden Impuls des Paterschen Werkes, das die neuen Horizonte, 
zu denen es führen wollte, nicht zu eröffnen vermochte. Die Verabsolutierung 
der Kunst geschah nicht aus dem Verlangen heraus, neue Bereiche sichtbar zu 
machen, die sich nur in dieser Verabsolutierung erschlossen hätten; vielmehr 
erscheint das Patersche Kunstwollen in einer verschwommenen Sehnsucht 
steckengeblieben zu sein. In der Verdeutlichung dieser Sehnsucht liegt für 
Eliot der repräsentative Charakter Paters. Die verabsolutierte Kunst Paters 
bedeutet für Eliot nicht das Streben nach technischer Fertigkeit, sondern nur 
Rettung von Bindungen, an die der Mensch sich gekettet fühlt. Aus diesem 
Grund vollzieht sich auch die Betrachtung Paters durch Eliot with ... the soli- 
tary figure of Newman in the background®5. Newman hatte sich im Anblick des 
Zweifels radikal entschieden, während Pater aus einer ähnlichen Lage in die 
ästhetische Unverbindlichkeit auswich. Pater symbolisiert daher für Eliot eine 
Form moderner Sehnsucht, der die Bewältigung des Gewollten nicht gelang. 
So liegt zwischen der Begeisterung der Jahrhundertwende und der kühlen 
Abwertung Paters durch Eliot ein wahrnehmbarer Einschnitt in der Wir- 
kungsgeschichte des stillen Oxford don. Dieser Wandel nun erweist sich nicht 
als ein zufälliger; er markiert vielmehr die Differenz, die zwischen den 
tastenden Versuchen einer modernen Orientierung am Jahrhundertende und 
der eigentlichen Modernität liegt. 

Pater und Eliot bieten in dieser Hinsicht einen anschaulichen Kontrast, der 
die eingetretene Veränderung sinnfällig macht. In einem Beitrag zu diesem 
Thema hat Blissett darauf hingewiesen, daß die Problemstellung von Pater 
und Eliot eine verwandte gewesen sei?%; denn alles, was Pater beschäftigte, 


21 Vgl. Eliot, T. S., Essays, $. 438. 22 Vgl. Pater, W., Renaissance, S. 238f., 

23 ]Ibid., S. 238f. 24 Eliot, T. S., Essays, S. 443. 25 Eliot, T. S., Essays, S. 431. 

26 Vgl. Blissett, W., Pater and Eliot: University of Toronto Quarterly 22 (1953), 
S. 261ff. Die Arbeit von Arakawa, T., T. S. Eliot’s Interpretation of Arnold and 
Pater: SEL XIII, S. 161-181, war auch an britischen Bibliotheken nicht zugänglich. 
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later assumed to be the private domain of Eliot?’. Aber gerade weil Blissett 
diese Gemeinsamkeit erkannte, erschien ihm die Beurteilung Paters durch 
Eliot problematisch. Er war daher bemüht, die parallelen Ansätze der beiden 
Autoren aufzuzeigen, um schließlich Eliot des Mißverständnisses zu zeihen?®. 
Es erscheint. indes sinnvoller, die unterschiedliche Auffassung der gleichen 
Fragestellungen herauszuarbeiten, um die Wandlung zu fassen, die die spät- 
romantische von der modernen Position abhebt. 

Dem Wort, der Innerlichkeit und der Zeit gilt das Interesse Paters wie 
auch das von Eliot. Die Betrachtung muß sich deshalb auf diese Vorstellungen 
konzentrieren, ohne nach den Voraussetzungen fragen zu können, die zu ihrer 
Herausbildung im 19. Jahrhundert führten. 


Einer der umfangreichsten und bedeutendsten Essays von Pater versucht, 
eine Bestimmung des Stils zu geben?®. Die Bedeutung des Stils liegt für Pater 
in der Funktion beschlossen, die erfahrbare Welt in einem subjektiven Sinn 
auszufiltern und neu zu komponieren. Im Stil verliert die Welt ihre Eigen- 
gesetzlichkeit; die unverrückbar scheinende faktische Wirklichkeit wird auf- 
gebrochen zugunsten einer subjektiven Ordnung: ... just in proportion as 
the writer’s aim, consciously or unconsciously, comes to be the transcribing, 
not of the world, not of mere fact, but of his sense of it, he becomes an artist, 
his work fine art®\. In diesem von Pater immer wieder hervorgehobenen 
imaginative sense of fact?: gründet alle Kunst, ja, sie entsteht erst durch die 
Wiedergabe des am Gegenständlichen erwachten Empfindens. Der Stil ist für 
Pater keine individuelle Handschrift, die einen vorgegebenen Gegenstand 
ausarbeitet, vielmehr reduziert sich für ihn das Gegenständliche zu einem 
auslösenden Moment für das Spiel der Empfindungen, das nun in den Mittel- 
punkt rückt. Der Stil emanzipiert sich dadurch aus seiner Rolle, eine be- 
stimmte, vorgegebene Situation auszugestalten; der Stil hört auf, Dekor zu 
sein®®. Wenn nun der Patersche Stilbegriff ein Nachahmen der gegebenen 
Welt zugunsten einer Veränderung der Welt durch das Subjekt ausschließt, 
so muß zwangsläufig dem Subjekt eine erhöhte Aufmerksamkeit gelten; denn 
der Stil wird zur Verwirklichung dessen, was im Innern verborgen liegt. 

Wie sehr die Regungen des Subjekts zur Ausschließlichkeit des Stils ge- 
steigert werden, bezeugt sich im Ringen um das mot juste, das Pater in An- 
lehnung an Flaubert bewegte. The one word for the one thing, the one 
thought, amid the multitude of words, terms, that might just do: the problem 
of style was there! - the unique word, phrase, sentence, paragraph, essay, or 
song, absolutely proper to the single mental presentation or vision withins4, 


27 Blissett, W., op. cit., S. 261. 

28 Ibid., S. 268. 

” Vgl. Pater, W., Appreciations (Library Edition). London 1910 

® Vgl. ibid., S.31. y EN 

3 Ibid., S.9f, 

®2 Vgl. ibid., S. 8. 

® Vgl. zu diesem Problem Malraux, A., Les Voix du Silence. Paris 1953 

% Pater, W., Appreciations, $. 29. : ige 
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Die Vision, das im Innern Geschaute, ist die Kraft, die die Wirklichkeit deutet 
und verändert. Vision ist nicht nur ein optisches Sehen; sie gleicht nicht jenem 
teilnahmslosen Auge Flauberts, sondern ist als Sehen auf eine gleichzeitige 
Verwandlung des Wahrgenommenen gerichtet; ihr entspringt der imagina- 
tive sense of fact. Daß sich Pater hier von Flaubert trennt, auf den er sich 
beruft, ist ihm entgangen®s. Denn gerade das interessierte und beteiligte 
Sehen, das sich für Pater zur Vision verdichtet, widerspricht der Flaubert- 
schen Fiktion des Stils: der impersonalitess. Diese Differenz bewirkt auch die 
unterschiedliche Absicht bei der Gleichartigkeit des technischen Problems. 
Wenn Pater an anderer Stelle vom künstlerischen Prosaisten a vocabulary 
faithful to the colouring of his own spirit?" verlangt, so wird vollends deutlich, 
daß sich die Angemessenheit nicht auf das Objekt, sondern auf den inneren 
Zustand bezieht. Nicht die leidenschaftslose Wiedergabe des Faktischen ist 
vom Wort zu leisten, wie es Flaubert verstand, sondern ein Fassen der 
inneren Situation. Well! all language involves translation from inward to 
outward®®. Von hier aus wird es einsichtig, weshalb das Wort für Pater zu 
einem Problem wird, denn es steht im Dienst einer schwer greifbaren Inner- 
lichkeit, die danach strebt, sich im angemessenen Ausdruck zu objektivieren. 

Es erhebt sich damit die Frage, welche Intention sich hinter diesem Stil- 
willen verbirgt. Um sie zu fassen, scheint es notwendig, einen Blick in Paters 
Marius zu werfen, in dem das Kapitel mit der beziehungsvollen Überschrift 
Euphuism die Andeutungen des Stilessays ausbreitet. Flavian, der literarische 
Revolutionär dieses Romans, unterzieht die Sprache einem serious study, 
weighing the precise power of every phrase and word, as though it were 
precious metal, disentangling the later associations and going back to the 
original and native sense of each, - restoring to full significance all its wealth 
of latent figurative expression, reviving or replacing its outworn or tarnished 
images. Latin literature and the Latin tongue were dying of routine and 
languor; and what was necessary, first of all, was to re-establish the natural 
and direct relationship between thought and expression, between the sensa- 
tion and the term, and restore to words their primitive power®. Das wissen- 
schaftliche Bemühen um das Wort und die Sprache, wie es Pater auch in 
seinem Stilessay fordert‘, gilt den historischen Bedeutungsnuancen, die sich 
in den Worten niedergeschlagen und abgelagert haben. Das Verdeckte und 
Vergessene soll wiederbelebt werden, um die sprachliche Erstarrung zu durch- 


35 Obgleich Paters Stilessay 1888 erschien, bezieht er sich noch stark auf den Brief- 
wechsel des jungen Flaubert, dessen Stiltheorien zur Zeit dieser Korrespondenz 
noch nicht formuliert waren. Zur Konzeption des Stils bei Flaubert vgl. neuer- 
dings Jauß, H. R., Die beiden Fassungen von Flauberts Education Sentimentale: 
Heidelberger Jahrbücher 1958, S. 96ff. u 

36 Pater, W., Miscellaneous Studies, S.35f., polemisiert sogar gegen die Fiktion 
der impersonality in art. 

37 Pater, W., Appreciations, S.15. 

38 Ibid., S. 34. 

3% Pater, W., Marius the Epicurean I (Library Edition). London 1910, S. 96. 

4 Vgl. Pater, W., Appreciations, S. 12. 
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brechen, weil die Innerlichkeit sprachlicher Differenzierungen bedarf, um sich 
zu objektivieren; es gilt daher, die geschichtliche Mannigfaltigkeit der Wort- 
bedeutungen freizulegen. 

Die Sprache und das Wort erschöpfen sich jedoch nicht in einer interesse- 
losen Darstellung der inneren Bewegung; vielmehr verbirgt sich in ihnen 
that true ‘open field‘ for charm and sway over men*!, wie es Flavian verstand, 
dessen geschichtliches Nachspüren letztlich der Wiederherstellung der primi- 
tive power of words galt. Das im Innern Wahrgenommene sucht sich als Wir- 
kung Verbindlichkeit zu geben, begnügt sich aber nicht mit einem passiven 
Erscheinen, sondern heischt Macht. Zielt nun das Offenbarwerden der inneren 
Vision auf Macht und Wirkung, so muß den Mitteln der Darstellung ent- 
scheidende Aufmerksamkeit gelten. Deshalb stellt sich für Pater das mot juste 
als ein Problem dar, das er im Aufspüren der verdeckten sakralen und ge- 
schichtlihen Bedeutungen des Wortes zu lösen trachtet. Die ‚ursprüngliche‘ 
Macht des Wortes soll bezaubern und beherrschen, um dem Selbstausdruck die 
nötige Wirkung zu sichern. Paters imaginatives Portrait The English Poet 
faßt diesen Sachverhalt beispielhaft zusammen: Having nothing else to live 
on, he (d. h. the English poet) extracted all they could yield from words, and 
in his sense of them came to be curiously cultivated at all points... To his 
poetic nature, sick like Hamlet, in a world partly ‘out of joint‘, words by 
themselves win not indeed more than daily food, yet sufficient to satisfy the 
cravings of that appetite in him which lives not by bread alone“?. Als poete 
maudit findet er sich in einer Welt ohne verläßliche Orientierung. Wenn aber 
die Ordnungen zerfallen, bietet sich im Wort die letzte Möglichkeit, das Be- 
sondere der Innerlichkeit, wenn auch indirekt und verrätselt, zur Darstellung 
zu bringen. Das Wort dient ausschließlich den subjektiven Regungen, die zur 
Entfaltung und Wirkung drängen. Deshalb ist die Angemessenheit des Aus- 
drucks alles; Pater identifiziert sie im Stilessay sogar mit der Wahrheit#. 
Wenn sich das Wort in dieser Bestimmung erschöpft, so wird deutlich, daß es 
nur im Dienst der Subjektivität von Belang ist. 

Bei T. S. Eliot läßt sich ein ähnliches Interesse am Wort beobachten, wie es 
vor allem seine reifste Dichtung, die Four Quartets, zeigt. Die Four Quartets 
gewinnen ihre Eigenart nicht zuletzt dadurch, daß in ihnen technische Re- 
flexionen über das Wort den Vorgang des Dichtens in eine gesteigerte Be- 
wußtheit rücken“. Das Wort scheint seinen instrumentalen Sinn als Aus- 
sage von etwas Gegebenem oder Vorhandenem verloren zu haben, wenn es 
selbst Gegenstand des lyrischen Sprechens wird. Ganz offenbar hat sich hier 
eine Dimension aufgetan, die das Selbstverständliche in Frage stellt. Dem 
Wort fallen Aufgaben zu, die eine Rückbesinnung auf seine Möglichkeiten 


#1 Pater, W., Marius I, S. 96. 
#2 Pater, W., Imaginary Portraits 2. An English Poet. Ed. M. Ottley: Th i 
.Ed.M. y: The Fortnightl 
Review OXXIX New Series (January — June 1931), S. 445. wa 
# Vgl. Pater, W., Appreciations, S. 10 und 11. 
“ Vgl. zur Interpretation der Four Quartets Iser, W., T. S. Eliots Four Quartets. 
Eine Stiluntersuchung: Jahrbuch für Amerikastudien 3 (1958), S. 192. 
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notwendig machen; denn es gilt, danach zu fragen, ob es das kaum noch zu 
Fassende überhaupt auszusagen vermag. Bei Pater diente das Wort dem Aus- 
druck subjektiver Regungen; bei Eliot dagegen dämmert der Zweifel daran. 
ob das Wort den vom Geist erahnten Bereich überhaupt noch erschließen 
kann. Damit ist das Wort bei Eliot in eine ganz andere Beziehung gerückt; 
- es dient nicht mehr dem Sichtbarmachen der inneren Vision, sondern ist hin- 
gespannt auf kaum noch Sagbares; dadurch verwandelt sich sein instrumen- 
taler Charakter in einen experimentierenden. So heißt es an einer ent- 
scheidenden Stelle des ersten Gedichtes, Burnt Norton: 

Words move, music moves 

Only im time; but that which is only living 

Can only die. Words, after speech, reach 

Into the silence. Only by the form, the pattern, 

Can words or music reach 

The stillness, as a Chinese jar still 

Moves perpetually in its stillness. 

Not the stillness of the violin, while the note lasts, 

Not that only, but the co-existence, 

Or say that the end precedes the beginning, 

And the end and the beginning were always there 

Before the beginning and after the end. 

And all is always now. Words strain, 

Crack and sometimes break, under the burden, 

Under the tension, slip, slide, perish, 

Decay with imprecision, will not stay in place, 

Will not stay still. Shrieking voices 

Scolding, mocking, or merely chattering, 

Always assail them. The Word in the desert 

Is most attacked by voices of temptation, 

The crying shadow in the funeral dance, 

The loud lament of the disconsolate chimera®. 

Das Wort trägt für Eliot ein zeithaftes Moment in sich; es existiert im 
Gebrauch und muß daher gerade durch seine Lebendigkeit wieder vergehen. 
Nur wenn das Wort über sich hinauszuweisen beginnt, sich in ein pattern 
einordnet, scheint es möglich, seine Unzulänglichkeit aufzuheben. Doch jenes 
pattern, an dem es teilhat, verdichtet sich zum Bild der Stille; das Wort soll 
das Schweigen sagen. Kehrt es sich damit nicht gegen sich selbst, gegen die im 
Wort enthaltene Intention der Kundgabe? Das Wort wird durch diese Auf- 
gabe überfordert; es zerbricht, gleitet weg unter der Last, wird durch die 
Spannung vernichtet. Das Wort dient hier nicht mehr der Funktion einer 
gegenständlichen Aussage. Ja, es ist das Wegbrechen des Wortes von der 
gegenständlichen Aussage, das sich hier andeutet. Die Worte sollen der Ver- 
haftung der Dinge entraten, um in eine neue, ungegenständliche Sphäre zu 
weisen. Dadurch scheint das Wort seiner ursprünglichen Bestimmung ent- 
fremdet zu sein, und es ist deshalb stets der Versuchung ausgesetzt, wieder 
zurückgeholt zu werden in den Bereich eines instrumentalen Gebrauchs. Ge- 
rade die Vorstellung von scolding, mocking, chattering und loud lament, die 


45 Eliot, T.S., Four Quartets. London 1952, Burnt Norton, V, 5122 
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man durch das Wort mitzuteilen trachtet, empfindet Eliot als eine Ver- 
suchung, deren Intensität nach einer biblischen Metapher verlangt, um sinn- 
fällig zu werden. 

Damit trennt sich Eliot radikal von Paters Auffassung, in der das Wort 
darauf abzielte, das Spezifische der Innerlichkeit zum Ausdruck zu bringen. 
Für Eliot wird eine solche Orientierung zur Versuchung. Das Wort muß 
beständig die geläufigen Grenzlinien des Sagbaren überschreiten, wie es 
Eliot in der zweiten technischen Reflexion, in East Coker, faßt: das 
Wort ist a raid on the inarticulate‘. Eine Bemerkung aus dem Vortrag 
The Music of Poetry ergänzt diese in den Four Quartets sichtbar gemachte 
Intention: ... the poet is occupied with frontiers of consciousness beyond 
which words fail, though meanings still. exist*". Das Wort ist fortwäh- 
rend getrieben, die Grenzen des Sagbaren zu weiten. Doch das scheint nur 
möglich durch einen fast militant zu nennenden Einbruc in Gebiete, de- 
ren Fremdheit sich als Bedrohung erweist. Versuchung (temptation) und 
Einbruch (raid) stecken das neue Verständnis des Wortes ab, wie es Eliot 
begreift. Versucht wird das Wort vom gängigen Gebrauch, und da es auf ein 
Übersteigen des Gängigen abzielt, bleibt nur das Einbrechen in fremdartige 
Bereiche, um sich dieser Versuchung zu entziehen. Die Sprache will fort- 
während ihre eigene Transzendenz; denn das Auszusagende wird nur offen- 
bar, wenn sich die Sprache aufzuheben beginnt. So heißt es dann in der letzten 
Reflexion, in Little Gidding: Every phrase and every sentence is an end and a 
beginning, | Every poem an epitaph“. Die Phrase und der Satz als Ende 
und Anfang kontrastieren sinnfällig mit der Angemessenheit des Ausdrucks, 
die Pater gefordert hatte. Das Ausgesprochene und das Formulierte er- 
schöpft den Sachverhalt; doch die Sprache ist auf das Unerschöpfbare ge- 
richtet, deshalb vermag sie sich nicht im Bekannten und Erfaßten zu be- 
ruhigen, sondern muß das Eingefangene immer als erneuten Anlaß des unab- 
lässigen Suchens verstehen. Ein Gedicht, das seinen Gegenstand sprachlich 
bewältigt hat, verwandelt sich zur Grabinscrift des Vertrauten. Das Wort 
aber gewinnt seine eigentliche Aufgabe durch den Vorstoß in das Fremde. 
So ist alle sprachliche Bewegung bei Eliot ein fortwährendes Wagnis, das 
selbst die Poesie zertrümmern muß, wenn es gilt, das Ungewöhnliche zu 
fassen. Eliot bekennt einmal, er wolle eine Dichtung schaffen so transparent 
that in reading it we are intent on what the poem points at and not on the 
poetry“. Wie die Four Quartets zu erkennen geben, ist das Wort für Eliot 
ein negatives Zeichen; denn es muß sich in seiner Gängigkeit aufheben, um 
das Eigentliche begreifbar machen zu können. Es muß sich fortwährend seiner 
vertrauten Bedeutungen entledigen, um so das Fremdartige, in das es vor- 
stößt, anzudeuten. Pater dagegen orientierte sich an den geschichtlichen Be- 


4 Ibid., East Coker, V, S. 22. 

47 Eliot, T. S., On Poetry and Poets. London 1957, S. 30. 

4 Eliot, T. S., Four Quartets, Little Gidding, V, S.43. 
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deutungsschattierungen des Wortes, die sich in der Vergangenheit abgelagert 
hatten, um die Regungen der Innerlichkeit abzubilden. Was Pater zum Ziel 
seiner Bestrebungen wurde, begreift Eliot als Versuchung. Das Wort gewinnt 
für ihn in dem Maße seine Bedeutung, in dem es das Gängige abstößt, um 
dadurch zu einem Zeichen zu werden, das in jene Bereiche weist, in which 
words fail, though meanings still exist. Aus dieser Aufgabe erwächst der 
fremdartige Charakter der modernen Dichtung, weil die Worte sich vom 
Gegenständlichen lösen und dadurch das Unvertraute im lyrischen Sprechen 
als Eindruck wachrufen. Die Worte tauschen nicht etwa alte gegen neue Be- 
deutungen aus, sondern sie lockern das Bedeutungshafte im gewohnten Sinne 
überhaupt auf. Diese Auflockerung erzeugt Unsicherheit; als Unsicherheit je- 
doch wirkt sie nur aus dem Blickwinkel des Geläufigen. Bestimmte Leitworte 
der Four Quartets verändern fortwährend ihre Bedeutungen". Sie assoziieren 
neue und stoßen alte ab, die dennoch mitklingen, jedoch seltsam verwandelt 
erscheinen. Die expansive Mehrdeutigkeit der Worte verwischt die Konturen 
des Gegenständlichen, um sich dem zu nähern, was jenseits des Faßbaren 
liegt. Sammelte Pater die geschichtlichen Nuancen des Wortes, um sie auf 
den machtheischenden Ausdruck der Innerlichkeit zu konzentrieren, so streut 
bei Eliot das Wort von seiner begrenzenden Bedeutung weg, um durch die 
Unzulänglichkeit des Fixierten das Unnennbare in Andeutungen aufleuchten 


zu lassen. 
Die Aufbereitung der Sprache für die sich selbst darstellende Innerlichkeit 


und die Beklemmung der Sprache im Angesicht einer Dimension, die sich der 


sprachlichen Bewältigung zu entziehen beginnt, läßt die unterschiedliche 
Orientierung der spätromantischen und der modernen Lage erkennen. Statt 
das Gegebene auszusagen, operiert die Sprache an der Grenze des Sagbaren, 
um durch ihr Unvermögen die Existenz eines sie übersteigenden Bereichs an- 
zukündigen. Die Paradoxie liegt in der schöpferischen Aktivierung des Un- 
vermögens beschlossen. Die Patersche Forderung der Angemessenheit des 
Ausdrucks setzt einen Gegenstand voraus, den die Sprache fassen soll; das 
Unvermögen der Sprache bei Eliot grenzt in negativer Form das Faßbare 
gegen das Sich-Entziehende ab. Aus der Zuordnung von Wortbedeutung 
und Gegenstand wird bei Eliot die Unmöglichkeit, das Intendierte sprachlich 


restlos zu begreifen. 


Dieser Sachverhalt läßt sich konkretisieren, wenn man die unterschiedliche 
Auffassung der Individualität herausarbeitet, durch die sich Eliot von Pater 
abhebt. Wenn sich das Ausdrucksverlangen der Innerlichkeit zu einer ent- 
scheidenden Intention verdichtet, so rundet sich diese Vorstellung für Pater 
erst endgültig durch die geschichtliche Sanktion dieser Lage. Paters Werk ist 
deshalb vorwiegend historisch-kritischer Natur, doch mit dem ausgesproche- 
nen Ziel, die zentrale Stellung der Innerlichkeit in der Geschichte aufzuwei- 
sen. In Paters Essay über Winckelmann ist diese Konzeption ausgearbeitet: 


5 Vgl. dazu Gardner, H., The Art of T. S, Eliot. New York 1950, S. 51f. 
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The Greek mind had advanced to a particular stage of self-reflexion, but 
was careful not to pass beyond it. In oriental thought there is a vague con- 
ception of life everywhere, but no true appreciation of itself by the mind, 
no knowledge of the distinction of man’s nature: in its consciousness of itself, 
humanity is still confused with the fantastic, indeterminate life of the animal 
and vegetable world. In Greek thought, on the other hand, the ‘lordship of 
the soul: is recognised; that lordship gives authority and divinity to human 
eyes and hands and feet; inanimate nature is thrown into the background. 
But just there Greek thought finds its happy limit; it has not yet become too 
inward; the mind has not yet learned to boast its independence of the flesh; 
the spirit has not yet absorbed everything with its emotions, nor reflected 
its own colour everywhere. It has indeed committed itself to a train of 
reflexion which must end in defiance of form, of all that is outward, in an 
exaggerated idealism>t. Mit dieser Vorstellung sind die Elemente seines Ge- 
schichtsverständnisses umrissen. Die hegelianische Struktur des Ansatzes ist 
unverkennbar, und Hegel wird im Verlauf der Ausführungen auch zitiert5?. 
Geschichte ist für Pater in Anlehnung an Hegel mit einer bestimmten Auf- 
fassung des Geistes identisch, der in Stufen ein gesteigertes Bewußtsein seiner 
selbst gewinnt. Die Selbstentfaltung des menschlichen Geistes verläuft inso- 
fern dialektisch, als er sich in den verschiedenen Stadien aus der Verhaftung 
mit der Natur zu lösen beginnt. Die geschichtlichen Epochen erscheinen durch 
ihren wechselseitigen Widerspruch als integrale Faktoren eines dialektischen 
Prozesses, der in der Entfaltung der Innerlichkeit das umfassende Prinzip 
besitzt. Die Geschichte wird so zu einer fortschreitenden Individualisierung 
des Geistes, der umso nuancierter und selbständiger erscheint, je mehr er 
Gegensätzliches zu umfassen vermag. In der Geschichte spiegelt sich das fort- 
währende Lösen des menschlichen Geistes von seinen Bindungen, die sich 
durch die klärende Selbsterkenntnis zersetzen. 

Die Art, in der Pater seine Gedanken entwickelt, ist nicht frei von werten- 
den Akzenten. Die griechische Stufe dieses Prozesses fasziniert ihn durch die 
Einmaligkeit des gelungenen Ausgleichs, und seine Renaissancebegeisterung 
entspringt der gleichen Wurzel. Das bedeutet, daß die dialektische Bewegung 
der Geschichte für Pater immer dort Höhepunkte bildet, wo ein Ausgleich 
gelang; in Griechenland setzten sich Körper und Geist in ein ideales Ver- 
hältnis. Diese innergeschichtlichen Höhepunkte bezeugen, daß sich der Sinn 
der Geschichte für Pater nicht jenseits ihres tatsächlichen Verlaufs erfüllen 
kann; in der Verneinung einer Geschichtsphilosophie trennt er sich von 
Hegel33. 

Den abstrakten Aufriß von der Entwicklung der Innerlichkeit füllt Pater, 
wiederum in Anlehnung an Hegel, mit konkreten Formen. Wenn sich die 
Geschichte für Pater in der zunehmenden Individualisierung des mensch- 
lichen Geistes erfüllt, so müssen die unterschiedenen Ausdrucksformen dieses 
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Geistes das eigentlich Interessierende an der Geschichte verkörpern. Die Ge- 
schichte wird deshalb für Pater zur Geschichte der Kunst, die in der prozes- 
sualen Folge von Architektur, Plastik, Poesie und Musik die Entfaltung der 
Innerlichkeit zu erkennen gibt5*. Die Architektur55 bezeichnet das dumpfe 
Sich-Regen des Geistes, der in der Plastik schon ein hohes Maß an Indivi- 
dualisierung erreicht, indem er das grobe Material in die Gestalt des Men- 
schen zwingt. Die romantischen Künste lassen dann das vielgliedrige und 
komplexe Leben der sich selbst begreifenden Innerlichkeit erkennen. Damit 
erweist sich Paters Auffassung als eine für den Historismus kennzeichnende 
Haltung. „Der Historismus, der nicht nur eine neue Sehweise des Historikers, 
sondern eine solche des menschlichen Lebens überhaupt war, brachte diesen 
Individualisierungsprozeß zum Bewußtsein seiner selbst, weil er alles ge- 
schichtliche Leben als Entwicklung eines Individuellen, wenn auch immer ein- 
gebettet in typische Verläufe und Gesetzmäßigkeiten, verstehen lehrte“5s, 
Den geschichtlichen Phänomenen kommt nur insoweit Bedeutung zu, als sie 
bestimmte Ausdrucksqualitäten der Innerlichkeit zu erkennen geben. Dadurch 
erfährt die Geschichte eine weitgehende Stilisierung, die Paters Orientierung 
an Hegel verständlich macht. Nur ist es nicht der eschatologisch gerichtete 
Weltgeist, der den geschichtlichen Prozeß konstituiert, sondern die Individua- 
lität, die sich an ihren geschichtlichen Erscheinungsformen ihrer selbst ver- 
gewissert. Deshalb besitzt der Prozeß bei Pater auch keine aufsteigende Linie, 
vielmehr hebt er jene Epochen als bedeutsam heraus, in denen sich die In- 
dividualität zum alles bestimmenden Wert steigerte. 

Wenn die Geschichte die Selbstentfaltung der Innerlichkeit verkörpert, 
dann hört sie auf, sich in einem antiquarischen Interesse zu erschöpfen. 
...the proper instinct of self-culture cares not so much to reap all that those 
various forms of genius can give, as to find in them its own strength. The 
demand of the intellect is to feel itself alive. It must see into the laws, the 
operation, the intellectual reward of every divided form of culture; but only 
that it may measure the relation between itself and them. It struggles with 
those forms till its secret is won from each, and then lets each fall back into 
its place, in the supreme, artistic view of life’. Hier ist der Bezug zwischen 
der Geschichte und der menschlichen Gegenwart geknüpft. Der im Geschichts- 
prozeß sichtbare Wandel der Kulturen wird in ein Verhältnis zur self-culture 
gesetzt. Die Phasen der Entfaltung spiegeln Momente wieder, die der Ein- 
zelne als seine eigene innere Bewegung gewahrt. So wird sich der Mensch im 
ständigen Hinblick auf die Geschichte selbst durchsichtig, weil sich sein Sosein 
im Verhältnis zu geschichtlichen Erscheinungen definiert. Er vergewissert sich 
seiner selbst durch die Geschichte, die ihn aus der Befangenheit eines tasten- 
den Suchens in die souveräne Distanz der Erkennenden rückt. Was aber 
möchte der menschliche Geist dadurch erwerben? The sense of freedom®® ant- 
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wortet Pater. Denn nur so vermag der Einzelne das magische Netz der Not- 
wendigkeiten, in das er hineinversponnen ist, zu durchschauen. Diese Frei- 
heit aber ist nur in der Kunst möglich, die für Augenblicke das dunkle Ver- 
flochtensein des Menschen in die Daseinsrealitäten erhellt. 

Kunst und Geschichte werden dadurch für Pater identisch. Beide sind auf 
die Ausdrucksformen des Individuums zugeordnet, das in der geschichtlichen 
Selbstbetrachtung sich seiner Freiheit versichert. Für Pater kulminiert daher 
alle geschichtliche Bewegung in der von ihm geschaffenen Vorstellung des 
House Beautiful, which the creative minds of all generations — the artists 
and those who have treated life in the spirit of art - are always building 
together, for the refreshment of the human spirit5®. Dieses ‚Schatzhaus‘ ist der 
Ort, in dem das Vollkommene des geschichtlichen Lebens zusammengetragen 
wird, um den menschlichen Geist fortwährend zu erneuern und zu beleben. 
Im Tempel des Vollkommenen fühlt sich der Einzelne geborgen, denn das 
‚Schatzhaus‘ wurde aus der Überzeugung geschaffen that nothing which has 
ever interested living men and women can wholly lose its vitality®%. So macht 
sich der Einzelne die Geschichte dienstbar, um sich in der Summe der Bilder 
wiederzuerkennen, damit er sich verstehen lerne. Verstehen aber bedeutet, 
Freiheit zu gewinnen von den unverrückbaren Bindungen der menschlichen 
Existenz, die durch die ästhetische Illusion vorübergehend aufgehoben wer- 
den. In dieser Zuordnung auf die Bedürfnisse des Einzelnen deutet sich die 
Begrenzung der Paterschen Konzeption an. Ren& Wellek stellte in diesem 
Zusammenhang fest: ... it seems to me that Pater’s House Beautiful — with 
its sentimental inversion — has not escaped, and none of Pater’s work has 
escaped, the limitations of nineteenth-century aestheticism, its hectic cult of 
Beauty ..., its Alexandrian eclecticism, which made it impossible for the 
age to create a style of its own and which encouraged a historical masquerade. 
Historicism had to be transcended, as it has been during more recent years 
in Eliot’s concept of tradition or in Malraux’s imaginary museum®, 

Eliots Begriff der ‚Tradition‘ zeigt auf den ersten Blick eine gewisse Ähn- 
lichkeit mit dem Geschichtsverständnis Paters. Auch er verlangt wie Pater 
den historical sense, which is a sense of the timeless as well as of the temporal 
and of the timeless and of the temporal together®?. Doch hinter der ober- 
flächlichen Gleichartigkeit der Begriffe verbirgt sich eine unterschiedliche 
Intention, die im Durchforschen geschichtliher Räume auf eine eigenartige 
Hebung des Vergangenen in das Gegenwärtige abzielt. What is to be insisted 
upon is that the poet must develop or procure the consciousness of the past 
and that he should continue to develop this consciousness throughout his 
career. What happens is a continual surrender of himself as he is at the 
moment to something which is more valuable. The progress of an artist is a 
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continual self-sacrifice, a continual extinction of personality®3. Dem Vergan- 
genen zu begegnen, begreift Eliot als process of depersonalization®“. Damit 
ist die geschichtliche Tradition der Lage des Einzelnen übergeordnet. Je 
enger die Berührung mit der Vergangenheit wird, desto mehr verblassen die 
individuellen Bedürfnisse des Dichters, der nicht länger um seiner selbst 
willen das ihm Gemäße aus der Geschichte ausliest. Er wird vielmehr, wie 
Eliot meint, zum ‚Katalysator‘, der in der Durchdringung des Vergangenen 
neue Kombinationen möglicher Erfahrung erschließt. The point of view which 
I am struggling to attack is perhaps related to the metaphysical theory of the 
substantial unity of the soul: for my meaning is, that the poet has, not a 
‘personality’ to express, but a particular medium, which is only a medium 
and not a personality, in which impressions and experiences combine in 
beculiar and unexpected ways®. Lag für Pater die Vollendung im gelungenen 
Selbstausdruck der Individualität, so ist für Eliot die Persönlichkeit nur noch 
als Medium interessant, das neue Erfahrung schafft, indem es die verschie- 
densten Eindrücke und Erfahrungen miteinander verbindet. Die Geschichte 
hört damit auf, Selbstvergewisserung des Einzelnen zu sein; vielmehr dient 
der Einzelne nun in einem instrumentalen Sinne dazu, die Vergangenheit zu 
verlebendigen und in das Bewußtsein der Gegenwart zu heben. Je mehr die 
Individualität in ihrer Bedeutung entwertet wird, desto vitaler erscheint für 
Eliot die geschichtliche Erfahrung. Unterwirft sich für Pater der Einzelne die 
Geschichte, um sich in seinen historischen Ausdrucksformen zu begreifen, so 

- hat sich für Eliot der Einzelne der Geschichte zu unterwerfen, um das Ver- 
gangene in neuer Form gegenwärtig zu machen. Poetry is not a turning loose 
of emotion, but an escape from emotion; it is not the expression of personality, 
but an escape from personality“®". 

Als Eliot diese Vorstellungen umriß, prägte er gleichzeitig die Formel 
vom objective correlative®, in dem sich die Kunst zu vergegenständlichen 
und damit erst eigentlich zu vollenden habe. Ein paar Jahre danach erschien 
Waste Land, das in der Durchdringung von Mythos und urzeitlichen Bildern 
mit der Londoner Alltäglichkeit eine neue Erfahrungskombination bewirkte, 
wie sie Eliot in seinen theoretischen Bemerkungen gefordert hatte. Hier ver- 
wirklichte er ‚das Ineinander von Vergangenheit und Gegenwart, die sich 
wechselseitig verändern: the past should be altered by the present as much as 
the present is directed by the past®. Dahinter verbirgt sich die Absicht, das 
Geschichtliche und das Momentane so miteinander zu verbinden, daß das zeit- 
liche Nacheinander zugunsten neuer Erfahrungen aufgehoben wird, die allein 
aus dieser Kombination heraus erwachsen können. Damit löst sich das Ge- 
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schichtlihe von der ausschließlichen Bindung an die Zeit; durch die Ver- 
schmelzung des Vergangenen mit dem Gegenwärtigen entsteht aus dem Nach- 
einander ein Nebeneinander, das sich für Eliot zum Begriff der ‚Tradition‘ 
verdichtet. Die Geschichte verliert ihre musealen Züge, denn sie wird fort- 
während mit gegenwärtigen Lagen zusammen gesehen; der Dichter ist der 
‚Katalysator‘, der durch dieses Ineinanderspielen das Vergangene am Ver- 
gangenen und das Gegenwärtige am Gegenwärtigen abschirmt, um eine 
innerweltliche Ganzheit der menschlichen Erfahrung sichtbar zu machen, die 
sich der Vergänglichkeit der Zeit entzogen hat. Diese ‚Tradition‘ ist weder 
mit dem Alten noch mit dem Neuen ausschließlich identisch; sie verkörpert 
vielmehr eine Wirklichkeit, die aus der Vorstellungswelt des Menschen ent- 
sprungen ist, doch immer die einzelmenschliche Erfahrung übersteigt. Sich 
dieser ‚Tradition‘ zu nähern, heißt deshalb für Eliot, sich zu entpersönlichen, 
und das bedeutet, daß die Individualität als Maßstab der Dinge ihre Gel- 
tung verloren hat. Weder das Individuelle noch das Zeitliche erweisen sich 
als zureichende Bestimmungen dieser ‚Tradition‘; als überindividuelle Erfah- 
rungsganzheit relativiert sie die Bedeutung des Selbstausdrucks Paterscher 
Prägung ebenso wie die strenge Scheidung des zeitlichen Nacheinander von 
Vergangenheit und Gegenwart. Im Übersteigen der zeitlichen und der indi- 
vidualistischen Bedeutung gibt sich der Begriff der ‚Tradition‘ als die eigent- 
liche Wirklichkeit in dieser Welt zu erkennen. Durch das fortwährende In- 
einandergreifen von Geschichte und Gegenwart gewinnt dieser Begriff etwas 
von der Würde des Unendlichen; sich ihm anzunähern heißt deshalb, sich 


seiner Individualität zu begeben. 


Damit hebt sich ein letzter Gesichtspunkt heraus, der das Interesse von Pa- 
ter und Eliot gleichermaßen beanspruchte: die Auffassung von der Zeit. Pater 
entwarf in der Conclusion zur Renaissance ein Bild der menschlichen Existenz, 
die von der unaufhörlichen Bewegung der Erfahrung geprägt wird?°. Wenn 
sich der Mensch bemüht, die Gegenstände des Erfahrbaren zu erfassen, when 
reflexion begins to play upon those objects they are dissipated under its in- 
fluence; the cohesive force seems suspended like some trick of magic"!. Im 
Akt des Begreifens zerfließen die Gegenständlichkeiten und lösen sich für 
den Beobachter auf. Im Erfassen des Wahrgenommenen wird sich der Mensch 
der völligen Zusammenhangslosigkeit der Erfahrung bewußt. Analysis goes 
a step farther still, and assures us that those impressions of the individual 
mind to which, for each one of us, experience dwindles down, are in berpetual 
flight; that each of them is limited by time ... all that is actual in it being 
a single moment, gone while we try to apprehend it, of which it may ever 
be more truly said that it has ceased to be than that it is”2, In dieser ‚Analyse‘ 
taucht eine entscheidende Gemeinsamkeit der aus der Erfahrung geschöpften 
Eindrücke auf: die Zeit. Wenn sich diese Eindrücke überhaupt bestimmen 
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lassen, so bleibt bei aller Verschiedenheit das Vorbeihuschende und Flüchtige 
ihr wesentliches Charakteristikum. Das Vergehen der momenthaften Ein- 
drücke ist realer als ihr eigentliches Sein. Nur für Augenblicke blitzt das 
Wahrgenommene auf, um sogleich vom Strömen der Zeit fortgetragen zu 
werden. Wirklichkeit ist daher für Pater zeithafte Wirklichkeit; und die 
‚ Macht der Zeit bestimmt sich als eine unaufhörliche Fluchtbewegung dessen, 
was durch sie zur Erscheinung gelangt. Daher verwandeln sich die Eindrücke 
in Augenblicke, das Wahrgenommene in eine Zeiteinheit. Die Zeit teilt die- 
sen Augenblicken ihre Bestimmungslosigkeit mit, so daß sich die Momente 
nicht zu einer intentionalen Folge ordnen. Not the fruit of experience, but 
experience itself, is the end’®. Erst im fortwährenden Erfahren wird es mög- 
lich, in der kurzen Spanne des menschlichen Lebens die von Außen geprägte 
Innerlichkeit?* mit den Kostbarkeiten flüchtig erhaschter Eindrücke anzu- 
reichern. 

In Paters Figuren ist die Konsequenz aus dieser Lage gezogen: ... the 
abstract abprehension that the little point of this present moment alone really 
is, between a past which has just ceased to be and a future which may never 
come, became practical with Marius, under the form of a resolve ... to 
exclude regret and desire, and yield himself to the improvement of the 
present with an absolutely disengaged mind’5. Der Augenblick, der zwischen 
Vergangenheit und Zukunft eingebettet liegt, wird zur Lebensform des ästhe- 
tischen Menschen. Doch im Weggleiten der Augenblicke, die er eigentlich 
auskosten möchte, erlebt er gleichzeitig die Gefährdung seiner Existenz. Denn 
als Zeitatome sind diese Augenblicke der verfließenden Zeit unterworfen. 
So wird die Vergänglichkeit zum realen Erleben des Menschen, der im An- 
blick der verrinnenden Zeit zum Bewußtsein seiner Endlichkeit erwacht. 
Well! we are all condamnes ... we are all under sentence of death but with 
a sort of indefinite reprieve ... we have an interval, and then our place 
knows us no more. Some spend this interval in listlessness, some in high pas- 
sions, the wisest,at least among ‘the children of this world’,in art and song. For 
our one chance lies in expanding that interval, in getting as many pulsations 
as: possible into the given time ... Of such wisdom, the poetic passion, the 
desire of beauty, the love of art for its own sake, has most. For art comes to 
you proposing frankly to give nothing but the highest quality to your moments 
as they pass, and simply for those moments’ sake’s. Die Kunst also ist die 
Antwort auf das beklemmende Gewahrwerden der allmächtigen Zeit. Wo 
sich die Zeit als letzter Hintergrund der Daseinsrealitäten heraushebt, ist 
das Leben als ein ‚Vorlaufen zum Tode‘ begriffen, als jene kurze Spanne, 
die in allen ihren Möglichkeiten unverrückbar vom Ende her umgriffen wird. 
Es bleibt nur die Flucht in die Kunst; denn die poetische Leidenschaft bindet 
das Erleben mit solcher Ausschließlichkeit an das Momentane, daß die Er- 
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scheinungsform der Augenblicke, die Zeit, zugunsten einer unmittelbaren 
Gegenwart des Gegebenen vergessen wird. 

So bestimmt sich die Kunst als ein Gegenwurf gegen die Bedingtheiten 
des zeitlichen Daseins. Sie schenkt Vergessen und Entrückung und muß des- 
halb zum letzten Wert in der endlichen Welt gesteigert werden. Ihr Er- 
lösungscharakter entspricht der menschlichen Existenzform: dem Augenblick. 
Die Flucht in die Kunst zeigt an, daß die Zeit für den Menschen zur letzten 
Wirklichkeit geworden ist. 

Eliots Four Quartets beginnen nun mit der Erkenntnis von der Heillosig- 
keit der Zeit. Wenn die Zeit zur abschließenden Realität wird, /f all time is 
eternally present / All time is unredeemable’'. Solange das Leben nur auf 
das bezogen bleibt, was war und was sein wird, bleibt es eingeengt in ein 
zeitlich Vergangenes und in ein zeitlich Zukünftiges. Die Zeit erscheint so 
als das umfassende Moment, dessen Allgegenwart sich als beklemmende Fa- 
talität auf die menschliche Welt legt. Wenn man Vergangenheit und Zu- 
kunft nur als Zeitdifferenzen begreift, so ist das ewige Nacheinander nicht zu 
durchbrechen; das Bedrängende des Zeitlichen erweist sich als unerlösbar. 
Eliots Begriff der ‚Tradition‘ gipfelte schon in dem Versuch, diese Verkettung 
zu sprengen, um in der Gleichzeitigkeit von Vergangenheit und Gegenwart 
eine neue Ganzheit zu erschließen, in der die Zeit bedeutungslos zu werden 
beginnt. Wo aber das Leben von der Zeit umspannt ist, bietet sich die Welt 
in einem düsteren Aspekt: 

Here is a place of disaffection 

Time before and time after 

In a dim light: neither daylight 

Investing form with lucid stillness 

Turning shadow into transient beauty 

With slow rotation suggesting permanence 

Nor darkness to purify the soul 

Emptying the sensual with deprivation 

Cleansing affection from the temporal. 

Neither plenitude nor vacancy. Only a flicker 

Over the strained time-ridden faces 

Distracted from distraction by distraction 

Filled with fancies and empty of meaning 

Tumid apathy with no concentration 

Men and bits of paper, whirled by the cold wind 

That blows before and after time, 

Wind in and out of unwholesome lungs 

Time before and time after"®. 
Die zeitliche Welt begreift Eliot als eine zwielichtige; ihr fehlt die Klarheit 
des Tages, um durchsichtig zu werden, und die Dunkelheit der Nacht, um 
sich zu reinigen. Während die Helle des Lichts die Dinge zu einer leuchten- 
den Stille entrückt, bewirkt das Dunkle das Absterben jener Regungen der 
Seele, die sie an das Sensuelle und Zeitliche binden. Zwischen Stille und 
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Reinigung aber fließt das von der Zeit beherrschte Leben, dessen Bewegung 
sinnlos erscheint. before und after sparen durch ihr Verweisen gerade die 
Gegenwart aus, die sich als Hohlraum der Zeit enthüllt. Die Leere wird zum 
Charakteristikum des Lebens, solange es sich in der Orientierung an der Zeit 
erschöpft. Die Ablenkung bietet sich als Versuch einer fortwährenden Selbst- 
‚betäubung; doch durch die Kette wechselnder Zerstreuung wird das Wesen- 
lose der unerfüllten Zeit offenbar. Die zeitliche Welt ist eine verbrauchte 
Welt; deshalb schließt Eliot die Menschen und die vom Wind getriebenen 
Papierfetzen in einem Bild zusammen. 

Doch er kontrastiert diese Vorstellung von der Heillosigkeit der Zeit nicht 
einfach mit überzeitlichen Bereichen; er bietet keine Alternativlösung wie 
Pater, der mit der Flucht in eine verabsolutierte Kunst auf einen Ausweg 
verwies. Für Eliot muß die Zeit durch die Zeit selbst besiegt werden?®. Das 
aber bedeutet: die Erfahrung der verbrauchten Welt ist für die Erschließung 
anderer Dimensionen unabdingbar. Das Zeitliche wird damit zur Voraus- 
setzung eines dialektischen Prozesses; im Bewußtwerden der Heillosigkeit der 
Zeit entzieht sich das menschliche Leben der ausschließlichen Bestimmung 
durch die Zeit. Die eigentliche Absicht der Four Quartets gilt nun dem Öffnen 
dieser neuen Erfahrung, die sich darin ankündigt, daß jedes der vier Ge- 
dichte als Titel einen Ortsnamen trägt. Sie bezeichnen Punkte im zeitlichen 
Fluß des Geschehens, in denen eine neue Erfahrung aufgebrochen ist. Die 
sich selbst überwindende Zeit wird zur eigentlichen Thematik der Four 
Quartets. Diese Überwindung gelingt indes nur, wenn der Mensch fortwäh- 
rend bestrebt ist, sich aus der verbrauchten Welt loszuarbeiten®®. Nur wenn 
er beständig seine zeitlichen Lebensformen negiert, wird es ihm möglich, - in 
Augenblicken - sich für das Erleben zeitloser Wirklichkeit freizumachen. But 
to apprehend / The point of intersection of the timeless | With time, is an 
occupation for the saint®!. Der Augenblick hört auf, eine Zeiteinheit zu sein; 
er wird zum Mysterium, das nur derjenige begreifen kann, der seiner Ver- 
haftung an die Welt abgeschworen hat. Ein paar Verse danach faßt Eliot 
diesen Augenblick mit dem Gleichnis der Inkarnation®?. Statt den Augenblick 
zu genießen, wie es Pater forderte, bedarf es für Eliot eines Lebens in selfless- 
ness and self-surrender®:, um sich das Unbegreifbare zu erarbeiten. Nur in 
der fortwährenden Aufhebung der menschlichen Existenz wird Annäherung 
an das Mysterium, das in den Augenblicken durchscheint. Daß das Myste- 
rium nur im Augenblick sichtbar wird, weist auf den Ansatz des Eliotschen 
Dichtens zurück: aus der Perspektive der Zeit und der verbrauchten Welt 
die neue Dimension erahnen zu lassen. Eliot deduziert nicht von einer speku- 
lativen Wahrheit her, sondern nähert sich ihr aus der Welt abgegriffener 
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Erfahrung. In dem Maße, in dem die verdinglichte Welt in ihrem Charakter 
begriffen wird, hört sie auf, das ausschließliche Interesse zu beanspruchen; 
die Allgegenwart der Zeit wird eingeschränkt, ja, in Augenblicken durch- 
stoßen. So ist der Augenblick Erhebung; doch das, was in ihm sichtbar wird, 
läßt sich nur als das Zeitlose bestimmen und bezeugt damit, inwieweit es als 
Gegenbild zur gängigen Erfahrung verstanden wird. Für Pater hatte der 
Augenblick ein before und after, darin lag seine Fatalität für den Einzelnen 
beschlossen. 

Das Interesse von Pater und Eliot umkreist eine verwandte Thematik, 
deren Auffassung indes die Unterschiede offenbar macht. Für Pater dient das 
Wort dem Selbstausdruck, die Geschichte der Vergewisserung und der Augen- 
blick dem Genuß. Dadurch wird offenkundig, inwieweit der Einzelne das be- 
herrschende Prinzip der Paterschen Welt verkörpert. Doch gleichzeitig deutet 
das Sich-Vergewissern und das Genießen auf die Unsicherheit und die quie- 
tistische Bescheidung des Einzelnen, der die Wirklichkeit nicht mehr restlos 
zu beherrschen vermag. Eine umfassende Ordnung aus den Bedürfnissen des 
Individuums abzuleiten, erscheint fragwürdig. 

Für Eliot wird das Wort zum Zeichen für das kaum Sagbares, die Tradi- 
tion zu einer Ganzheit, die Geschichte und Gegenwart gleichermaßen über- 
steigt, und der Augenblick zur Offenbarung zeitloser Erfahrung. Diese Vor- 
stellungen zeichnen sich durch ihren schwer faßbaren Charakter aus; denn 
sie sind vielfach nur mit negativen Begriffen zu umschreiben. Sie zielen dar- 
auf ab, die gängigen Bedeutungen zu verdunkeln, damit das zu Erschließende 
nicht mit vertrauten Erfahrungen verwechselt werde. Sie verlebendigen einen 
Drang, sich dem Umfassenden anzunähern, ohne restlos zu verdeutlichen, 
was dieses Umfassende sei. Dieser Vorgang hat seine Parallele in der alten 
christlichen Konzeption von der theologia negativa, deren Denkformen we- 
sentliche Stellen der Four Quartets geprägt haben. In einer Epoche totaler 
Säkularisation erscheint das Transzendente als das Fremde. 


% Vgl. besonders Eliot, T. S., Four Quartets, Burnt Norton, III, S.11 und East 
Coker, III, S. 18£. 


EMIL PLOSS » MÜNCHEN 


HAARFARBEN UND -BLEICHEN* 


(Zu Standeszeichen und Schwurritual der Germanen) 


Der Streit Brünhilds mit ihrer Schwägerin Kriemhild (Gudrun) nimmt in 
der Nibelungendichtung eine Schlüsselstellung ein. Daraufhin wird die Hand- 
lung angelegt, und von diesem Kern her wird die Rache ausgelöst. Im Nibe- 
lungenlied streiten sich die Königinnen am Portal des Münsters um den 
Vortritt — ganz anders stellt die Jüngere Edda den Anlaß dar. Snorri Stur- 
luson erzählt in der „Otterbuße“, daß der Streit Brynhilds mit Gudrun ent- 
brannt sei, als beide zum Flusse gingen, um die Haare zu bleichen. Brynhild 
watete weiter in den Fluß hinaus, weil sie nicht von dem Wasser benetzt 
werden wollte, das über Gudruns Haare geronnen sei; sie habe ja den muti- 
geren Mann. Da offenbarte Gudrun die unheilwirkenden Geschehnisse in 
Gunnars und Sigurds Vergangenheit!. Vergleicht man deutsche und nordische 
Überlieferung, so wirkt das Motiv des Haarbleichens um vieles altertümlicher 
als der feiertägliche Kirchgang. Wie alt ist das nordische Motiv? 

Eine erste Möglichkeit zur Antwort möchte man in Martin Lintzels?® Deu- 
tung der Nibelungensage sehen, diesen Angelpunkt der Handlung als dich- 
terischen Reflex einer düsteren Episode der gotischen Geschichte aufzufassen, 
die von Prokop (Got. III, 1 z. J. 540) überliefert wird: Als die Gemahlin des 
Gotenfürsten Urajas® ihre königliche Herrin, die Gemahlin Ildibads, im 
Bade durch ihr herausforderndes Benehmen gedemütigt hatte, drang sie in 
König Ildibad, sie an der Verhaßten zu rächen. Ildibad streute das Gerücht 
aus, Urajas wolle zu den Feinden übertreten, und ließ ihn dann meuchlings 
ermorden. Lintzel hat die Prokop-Stelle nicht mit der „Otterbuße“ der Jün- 
geren Edda verglichen, außerdem fand er nach de Boors Aufsatz „Hat Sieg- 
fried gelebt?“4 in der Nibelungenforschung noch keine Beachtung. Immerhin 
wird uns dieses Motiv hellhöriger machen für den historischen Frageansatz. 
In dem Bestreben, die Realienforschung für die Vorgeschichte der Helden- 
dichtung und auch für die Religionsgeschichte fruchtbar zu machen, soll hier 
versucht werden, die Haarbleiche in der Jüngeren Edda auf ihr Alter und 
ihren Gehalt zu prüfen. Daß dabei auch der kulturgeschichtliche Standpunkt 


* Besonders zu danken habe ich der Leitung des Thesaurus Linguae Latinae, in 
dessen reiches Zettelmaterial ich Einsicht erhielt, sowie Herrn Prof. Dr. Franz 
Beyerle für seinen frdl. Rat in einer rechtshistorischen Frage. 

1 Hrsg. v. F. Jönsson, 2. Aufl. 1931, S. 130: ... Brynhildr ok Gudrün gengv ... at 
bleikia hadda sina. 

2 M. Lintzel, Der hist. Kern der Siegfriedsage, Berlin 1934, Hist. Stud. 245. 

3 Der gräzisierte PN Ovgatas ist schwer zu deuten. Förstermann 12, S. 638 will ihn 
zu ura- stellen. Vielleicht entspricht er, wenn ov und i den Lautwert von w- und 
-g- (?) haben, dem ahd. PN Wracchio, Wrekkio, das mit recheo, recke zusammen- 
gefallen ist. 

4 PBB 63 (1939), S.250ff. 
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mit einer verwirrenden Vielfalt von Belegen stärker hervortritt, liegt in der 
besonderen Art der Quellen und ihrer möglichen Deutung. In zwei Arbeiten 
der letzien Jahre wurde Haarfärben und -bleichen behandelt: von O. Höfler® 
im Zusammenhang mit der germanischen Individualweihe und von E. Podach® 
aus ethnographischer Sicht. Wenn man den Terminus „Kosmetik“ in seiner 
ursprünglichen Bedeutung vom griechischen Verb „ordnen — mit Schönheit 
ausstatten“ her versteht, so werden die beiden Begriffe „kultische oder stan- 
desgebundene bzw. standesbetonende Kosmetik“ zeigen, worum es uns hier 
geht. Höfler hat 1952 in seinem bedeutsamen Werk über das germanische 
Sakralkönigtum eine bekannte Tacitus-Stelle von der germanischen Indivi- 
dualweihe her gedeutet; der von Höfler gezeichnete Grundriß gilt auch für 
die folgenden Ausführungen. 

Im Jahre 69 n. Chr. hatte der Bataver Iulius Civilis seinen Aufstand gegen 
die Römer begonnen und bei Beginn des Kampfes ein „barbarisches Gelübde“ 
geleistet: er hatte seine Haare rot gefärbt und sie wachsen lassen, um sie 
erst nach der Vernichtung der römischen Garnisonen zu schneiden: Civilis 
barbaro voto post coepta adversus Romanos arma propexum rutilatumque 
crinem patrata demum caede legionum deposuit (Historien IV, 61). Bei der 
taciteischen Knappheit bleiben einige Schwierigkeiten. Welche Haartracht ist 
mit propexus „nach vorne gekämmt“ gemeint, und was ist alles in deposuit 
_ enthalten? Gehen wir von der Faustregel aus, die Geschichte solcher Wörter 
in der antiken Ethnologie zu verfolgen, so stoßen wir auf drei aufschlußreiche 
Parallelen: Livius (38, 17, 3) charakterisierte die kleinasiatischen Galater, 
also Kelten, durch procera corpora, promissae et rutilatae comae ...“ nach 
vorne gekämmtes, rot gefärbtes Haar“ Diodor (5, 28, 1) bestätigt, daß die- 
selben Galater ihre Haarfarbe künstlich aufbesserten. Sie verwendeten dazu 
eine Kalklauge (anöndvua tıravov), die das Haar angeblich rötete und kräftig 
werden ließ wie eine Pferdemähne. Die Galater kämmten dieses kräftige 
Haupthaar zurück, und man hat mit der Diodor-Stelle die Frisur des Ster- 
benden Galliers vom Kapitol verglichen’. Als weiterer Beleg für das Rot- 
färben der Haare bei den Galliern muß schließlich auch die Nachricht über 
die Seife bei Plinius d. Ä. gelten: prodest et sapo, Galliarum hoc inventum 
rutilandis capillis. fit ex sebo et cinere, optimus fagino et caprino® duobus 
modis, spissus ac liquidus, uterque apud Germanos maiore in usu viris quam 
feminis (28, 191). Bei der außergewöhnlichen Sachkenntnis, die Plinius d. A. 
besaß, wird man annehmen können, daß die Seife den Römern wenigstens 
durch gallische Vermittlung bekannt wurde. Wiederum auf der Grenze zwi- 
schen gallischem und germanischem Kulturbereich liegt der Bericht über den 
fingierten Germanentriumph Caligulas. Der junge Kaiser zwang außer galli- 


50. Be Germanisches Sakralkönigtum I, Tübignen-Münster-Köln 1952, S. 
195ff. u. ö. 


° E. F. Podach, Haarfarbe und Stand, Tribus, Jb. d. Linden-M 

A Ta J inden-Museums Stuttgart 
T H. Fischer, Sapo, cinnabar und Verwandtes, ZfdA 48, S. 400-408. 
® Die andere Lesart carpineo „von Weißbuchen(asche)“ wäre sinnvoller. 
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schen Gefangenen und Überläufern willkürlich auch andere Leute von hoher 
Statur, sich die Haare rot zu färben und nach vorne zu kämmen, die germa- 
nische Sprache zu erlernen (!) und Barbarennamen anzunehmen®. Wir haben 
also mindestens drei Belege römischer Ethnologie mit völlig gleichartigen 
Topoi: crinem propectere et rutilare, comas promittere et rutilare, comam 
rutilare et summittere; dieses Beschreibungsschema wird noch durch Diodor 
gestützt. Man wird also gut daran tun, diese älteren Belege nicht zu scharf 
als gallisch oder germanisch zu unterscheiden, zumal Plinius d. A. von einem 
Galliarum inventum für das Rotfärben der Haare sprach, das auch von den 
Germanen, von Männern mehr als von Frauen, gebraucht wurde. Es dürfte 
vielmehr so sein, daß diese Sitte, die Haare rot zu färben und nach einer be- 
stimmten Tracht zu ordnen, auch keltischem Kriegerbrauch entsprach. Damit 
gewinnt es an Interesse, daß derselbe Plinius d. Ä., der selbst in Germanien 
gedient hatte, mit seinem breit angelegten Geschichtswerk über die Ger- 
manenkriege einer der wichtigsten Gewährsleute für Tacitus war: ... tradit 
C. Plinius, Germanicorum bellorum scriptor (Ann. I, 69). Hier wird ein Rück- 
blick auf den Bataveraufstand von 69/70 notwendig. 

Iulius Civilis, aus edelstem Batavergeschlecht stammend, hatte 25 Jahre 
eine Auxiliarkohorte seines Stammes geführt. Als er am Ende der Regierung 
Neros in den Verdacht aufrührerischer Bestrebungen gekommen war, wurde 
er von Fonteius Capito, dem Legaten für Niedergermanien, gefangen nach 
Rom geschickt, während sein Bruder Iulius Paulus hingerichtet wurde. Der 
Kampf der Prätendenten um den römischen Kaiserthron rettete ihm das 
Leben; denn als Galba ihn freigelassen hatte, gelang es Vitellius, den im 
Heere verhaßten germanischen Offizier zu schützen, da er sich auf die rheini- 
schen Hilfstruppen stützen mußte. Das Verlangen, den Tod seines Bruders 
Paulus zu rächen, beseelte Iulius Civilis von Anfang an; später hielten ihm 
die batavischen Adeligen vor, der Beweggrund für den Aufstand sei das Un- 
glück seines eigenen Hauses gewesen (Hist. V, 25). Eine Zeitlang war es 
Civilis gelungen, das Ziel seines Aufstandes zu verschleiern. Solange nicht 
feststand, wer die Kaiserwürde erlangen sollte, hatte er die Truppe den 
Jahreseid auf Vespasian leisten lassen. Als diese Fiktion nach dem Siege 
Vespasians zerbrach, gelang es ihm, die Empörung unter die gallischen Hilfs- 
truppen und Stämme zu tragen. Ein Großteil der Truppen, darunter gebür- 
tige Römer, schwor nach verlustreichen Kämpfen den Treueid auf das Im- 
perium Galliarum, für das es anstelle der Legionsadler schon eigene galli- 
sche Feldzeichen gab!%. Die germanischen Vorstellungen über das Wesen 


® Suet. Cal. 47: .... ad curam triumphi praeter captivos ac transfugas barbaros Gal- 
liarum quoque procerissimum quemque ... coegitque non tantum rutilare ‚et 
summittere comam, sed et sermonem Germanicam addiscere et nomina barbarica 
ferre. Cyprian „der Gallier“ (5.1Jh.) schrieb in seinem Bibelepos, als der die 
Stelle vom verbotenen Rundscheren versifizierte: ... rectumque capillum crisbanti 
rutilare coma, vel carpere barbam (Cypr. Gallus, Heptateuc. Leviticus 183; 
Corp. Script. ecclesiast. XXIII ed. Peiper). Er unterlegte wohl heimliche Sitten, 
die vom christlichen Standpunkt aus bekämpft wurden. 
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staatlicher Gemeinschaften waren auf den Personenverband gerichtet, und 
das wichtigste Bindungszeichen dieser Verbände war der Treueid. Sehr auf- 
fällig ist nun das ganze „System“ von Eiden und Geiselstellungen, mit dem 
Civilis die Empörung in Szene setzte. Das nächtliche Schwurmahl, bei dem 
er den batavischen Adel verpflichtete, verlief barbaro ritu et patrüs exsecra- 
tionibus (IV, 15). Unter den „herkömmlichen Verwünschungen“ ist sicherlich 
eine besonders fixierte Eidformel zu verstehen, die Verwünschungen des Fein- 
des wie eine Selbstverfluchung für den Fall des Eidbruches enthielt!!. Die Eid- 
formel mußte allen verständlich sein; denn nur dann war sie bindend. Das 
bekannteste Beispiel sind die Straßburger Eide von 842: Der ostfränkische 
König Ludwig schwor in altfranzösischer, der westfränkische König Karl in 
althochdeutscher Sprache, damit die bindenden Formeln von beiden Heeren 
verstanden wurden!?. Wenn man den ganzen Ablauf des Bataveraufstandes 
überblickt und Tacitus rechtgeben muß, daß Civilis mit dem Eid auf Vespa- 
sian die Römer betrogen, aber anderseits weder sich noch irgendeinen Bataver 
der Huldigung gegenüber dem Imperium Galliarum unterworfen habe (IV, 
61), so ist man versucht, dem Eid neben seinem auffälligen rituellen Charak- 
ter noch einen politischen Zweck zu geben. Wenn sich Civilis im Vertrauen auf 
seine Stärke dem Gallierschwur entzog, so könnte er, als „Ersatz“ etwa, nach 
gallischem Ritual geschworen haben, daß er bis zur Vernichtung der Römer- 
herrschaft kämpfen werde. Tacitus nennt das Gelübde des Batavers und die 
Huldigung auf Gallien ohnehin in einem Atemzuge. Diese neuartige Aus- 
legung des Eides — hier geht es zunächst nur um seinen Zweck - ließe sich 
wohl unterbauen durch die Gleichförmigkeit keltischer und frühgermanischer 
Rechtselemente. Zu den interessantesten Ergebnissen der deutschen Wortfor- 
schung gehört ja der Nachweis, daß die Lehnwörter aus dem Keltischen ge- 
rade die werdenden staatsrechtlichen Vorstellungen der Germanen betreffen: 
Reich, Amt, Eid, Geisel sind die wichtigsten davon!3. Da mit den Institutionen 
für gewöhnlich auch die Symbole und das Zeremoniell übernommen werden, 
wird man wohl annehmen dürfen, daß sich das Schwurritual der Rheinger- 
manen von dem der Gallier kaum unterschieden habe. Wieviel davon rein 
germanisches Gut ist, läßt sich noch nicht sagen. Wohl aber ergibt sich die 


1° In der allg. Übersicht halte ich mich an E. Stein, in REX (1919), 550ff. Die 
wichtigsten Zitate entst. Tac. Hist. IV, 58-62, 77; V, 25. 

“ Eine kelt. Formel klingt an bei Tac. Ann. XII, 34. ... gentili quisque religione 
obstringi, non telis, non vulneribus cessuros. 

2 Vgl. Ch. E. Odegaard, Royal Power in Carolingian Oaths of Fidelity, Speculum 
XX (1945), 279ff.; ders., Carolingian Oaths of Fidelity, ebda XVI (1941), 284ff. 
Wichtig ist W. Fritzes Aufsatz über die merowingische Schwurfreundscaft, 
Zs. d. Savigny-St. f. Rechtsg. germ. Abt. 71 (1954), S. 74ff. 

ı* Zu Reich, ahd. richi, got. reiki vgl. den aufschlußreichen Artikel in Kluge-Götze 
EWb. s. v. (air. rige, gall. rig-), desgl. zu Amt (got. andbahts - gall. ambact-os); 
bei Eid: air. oeth — got. aits, an. eidr (A. Schott, in: Festschr. H. Hirt, Germ. u. 
Idg. II, Heidelberg 1936, S. 74; Trübners Dt. Wb. II, 136f.); Geisel: air. giall, 
kymr. gwystl, akorn. guistil — got. in PN Gislamundus, ahd. langob. gisil; 
interessant ist auch Orlog: air. lu(i)ge, kymr. Ilu — got. liuga „beschworener Ver- 
trag“, ahd. ur-liugi „vertragloser Zustand, Krieg“. 
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"Möglichkeit, die Gleichartigkeit keltischen und germanischen Brauchtums zu 
erklären. 

Das kann jedoch nur die eine Seite dieses Eides sein. Die andere, für die 
germanistische Forschung wichtigere hat O. Höfler beleuchtet, indem er über- 
zeugend darlegte, wie Civilis „bei seinem Kampf gegen die Fremdherrschaft 
‚die Macht des heimischen Glaubens aufgerufen“ habe1+. Civilis war — das 
fiel schon den Römern auf — einäugig, nimmt man das rotgefärbte und nach 
vorne gekämmte Haar hinzu, so wirkt die von ©. Höfler behutsam skizzierte 
Möglichkeit, Civilis habe im Zuge eines Verwandlungskultes das Äußere des 
obersten germanischen Gottes nachahmen wollen, sehr bestechend:; inwieweit 
man das Wodanbild der gelehrten nordischen Mythologie schon für diese 
Frühzeit ansetzen darf, bleibt dabei natürlich eine offene Frage. Immerhin 
hatte der Eid des Batavers den Charakter einer Individualweihe; seine Haar- 
tracht ist das äußere Zeichen einer großen Verpflichtung. Welche Parallelen 
im germanischen Kulturbereich und darüber hinaus gibt es noch? 

Höchstwahrscheinlich auf schriftliche Quellen (Tacitus?) bezog sich Silius 
Italicus, als er vom „Sieg“ des neunzehnjährigen Domitian sprach, den dieser 
im J. 70, erst nach der Beendigung des Aufstandes, über den goldgelockten 
Bataver auricomus ... Batavus errungen habe!5. An diese für die Erklärung 
von rutilare wichtige Stelle schließen sich die Verse Martials von der spuma 
Batava, dem batavischen Schaum (= Seife), der spuma Chattica, die das 
„leutonische Haar entzündet“ und schließlich von den Seifenkugeln aus 
Aquae Mattiacae (am Rande des chattischen Siedlungsgebietes an der Stelle 
des heutigen Wiesbaden), die er zum Auffrischen und Färben des grauen 
Haares empfahl!®. Martial ironisierte die luxuriöse Lebenshaltung der haupt- 
städtischen Großen; so wird man hier kaum von kultischer, sondern von 
standesbetonender Kosmetik sprechen. Zeitlich folgt dann der Bericht des 
römischen Offiziers und Historikers Ammianus Marcellinus, daß man bei 
einem Kundschaftszug im J. 376 Alemannen beobachtet habe, die sich brauch- 
gemäß die Haare rot färbten!?. Aus der Welt des Kriegers fallen zwei Zeug- 
nisse, die eigentlich zusammengehören: Tertullian (f um 225) tadelte die 
Frauen, daß sie ihr Haar mit Safran gelb(rot) färbten; sie sollten sich doch 
schämen und bedenken, daß sie nicht germanischer oder gallischer Abkunft 
seien und daß sie mit der Haarfarbe gewissermaßen ihr Vaterland wechsel- 
ten!8, Nach einer größeren Quellenlücke findet sich um das J. 845 ein Beleg, 


14 2.a.0. S.200f. 15 Pun. III, 608 iam puer auricomo praeformidate Batavo. 

16 Epigr. VIII, 33, 20; XIV, 26 (anstelle von Chattica gegen die Hss. caustica zu 
lesen, ist nicht zu empfehlen); XIV, 27 (sapo überschrieben). 

17 Amm. Marc. (27, 2) (lovinus) videbat lavantes alios, gquosdam comas rutilantes ex 
more, potantesque nonnullos. | 

18 Tert. De cultu fem. 6: Video quasdam et capillum croco vertere. Pudeat eas etiam 
nationis suae, quod non Germanae aut Gallae sint procreatae; ita patriam 
capillo transferunt, male ac pessime sibi auspiciantur flammeo capite. Vgl. Gle- 
mens v. Alexandrien Paedagog. III, 16, 1 über das Blondfärben der Haare und 
III, 24, 2 über die roten, gleichsam den Krieg anzeigenden Haare der Kelten und 


Skythen. 
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als Sultan Abdurrahmän II. (reg. 822-852) eine Gesandtschaft an den Hof 
eines dänischen Normannenkönigs, wahrscheinlich Harrics I. (ca. 850) schickte. 
G. Jacob, der eine Reihe von arabischen Gesandtschaftsberichten über Mittel- 
und Nordeuropa für die germanistische Forschung erschlossen hat, vermittelt 
uns die anmutige Geschichte, daß die Frau des dänischen Normannenfürsten 
dem Leiter dieser Gesandtschaft al-Gazäl „Gazelle“ ihre Huld schenkte und 
ihm auch den Rat gab, die angegrauten Haare zu färben. Stolz auf seine Ab- 
kunft wie er war, färbte er sie mit Henna (aus Lawsonia inermis) und Indigo 
schwarz. Der Wunsch der Normannin zeigt, daß sie als Germanin das Haar- 
färben als standesbetonende Kosmetik zu schätzen wußte!?. 

Fine besondere Stellung nimmt die Rigpula, das Ständegedicht der Edda, 
ein. Nach A. Heusler sann ein denkender Isländer darüber nach, wie die 
Stände zu erklären seien; er schuf eine „Gelehrsamkeitsdichtung“, die aber 
mit den Kennzeichen der Stände älteres Gut bietet: Während der Knecht 
(rel) dunkelfarbig ist, wird der Freie, Karl geheißen (kollopo Karl), als rot 
und frisch (raupan ok rjöpan) bezeichnet, dem Edlen (Jarl) aber wird vor 
allen anderen Eigenschaften helles, also blondes Haar zuerkannt (bleikt vas 
har)2°. Das ist nicht unbedingt gebleichtes Haar, aber die Formeln sitja a 
haddbliki, bleikja hadda sina?! sichern den altnordischen Brauch. Blondes, 
jedenfalls gepflegtes Haar galt demnach als ein konventionelles, den Stand 
betonendes Merkmal, das zwar keine kurzlebige Mode, aber auch kein direk- 
tes Merkmal der „Rasse“ war. Der Edle konnte sich pflegen, weil er nicht 
zu harter körperlicher Arbeit verpflichtet war. War die Sitte des Haarfärbens 
und -bleichens ursprünglich nur in Nord- und Mitteleuropa beheimatet? 

Nach dem ältesten, aber bisher unbeachteten römischen Zeugnis ist diese 
Frage zu verneinen. Der ältere Cato (243-149 v. Chr.) schreibt nach einem 
Zitat bei Charisius, daß die römischen Frauen ihre Haare mit Aschenlauge 
behandelt, also wohl gebleicht haben: Cato in originibus: Mulieres, inquit, 
nostrae capillum cinere unquitabant, ut rutilus esset crinis??. Eine etwas ver- 
änderte, aber für die Erklärung sehr wichtige Version bringt Servius: In 
Catone legitur de matronarum crinibus: Flavo cinere unctitabant, ut rutilae 
essent?®. Was ist cinis flavus „gelbe Asche“, mit der man die Haare röten 
konnte? Klarer wird die Stelle, wenn Serenus Sammonicus (2./3. Jh.) heran- 
gezogen wird: ... ad rutilam speciem nigros flavescere crines unguento 
cineris ... (IV, 55). „zu rötlichem Aussehen erblonden schwarze Haare durch 
das Einreiben mit Aschen(lauge)...“ Daß es sich weiterhin um Standeskos- 
metik handelt, wird ausdrücklich von Valerius Maximus II, 1, 5 (De matri- 
moniorum ritu et necessitudinum officiis) betont: matronale decus...et quo 


1% Podach, a.a.O. 111. 

2° Thule II, Edda übertr. v. F. Genzmer, Jena 1934, S. 113 Einleitung. 

®?1 Über Belege in den Fornaldarsögur und den Sagas s. J. Fritzner, Ordbok over det 
gamle norske Sprog, Neudr. Oslo 1954, I, s. v. bleikja und haddblik. Nur wenige 
Zeilen nach der Streiterklärung berichtet Snorri, daß Swanhild von Jörmunreks 
Rossen zerstampft wurde, als sie gerade ihre Haare bleichte. 

’» H. Peter, Historicorum Rom. Reliquiae, Leipzig 1914, I, 92. Frg. 114. 

® Ebda, zu Verg. Aeneis IV, 698. . 
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formam suam concinniorem efficerent, summa cum diligentia capillos cinere 
rutilarunt. Diese Sitte der (älteren) römischen Damen gehört sogar zu jenen 
Altertümern, die von der römischen Ethnologie in die Romuluszeit zurück- 
verlegt wurden. Sie haben sich die Haare mit starker Aschenlauge gewaschen, 
bis diese gelb, rotblond, rötlich wurden; über den „technischen Vorgang“ ist 
noch zu handeln. In der Kaiserzeit ist der Brauch für Männer und Frauen am 
Kaiserhofe bezeugt?*. 

In der nachklassischen, archaisierenden Epoche treten neben die römischen 
die griechischen Zeugnisse, in denen das Haarfärben fast stets mit Eavditw 
„färbe gelb, mache blond“ bezeichnet wird. Unsicher bleibt, ob Dionysius 
von Halikarnass ein historisches Faktum aus der Magna Graecia überliefert: 
Aristodemus, der Tyrann von Cumae (beg. 5. Jh. v. Chr.), zwang die männ- 
liche Jugend der Stadt, sich wie die Mädchen die Haare blond zu färben und 
zu kräuseln?®. Wichtiger ist eine zur Dionysius-Überlieferung gehörige Stelle 
lexikographischer Art, wonach das Gelbfärben und Schmücken der Haare als 
männlicher Brauch bei den Lakedämoniern galt?%. Der Idealtypus war durch 
die Götter und Helden Homers schon vorgegeben, und gemahnt die Weihe 
des goldblonden Haares Achills?” nicht an Iulius Civilis? Bei den Haar- 
färbungen der Diadochenzeit kann es sich sehr woh] um orientalische Toilet- 
tenkünste handeln, aber es ist durchaus möglich, daß dahinter ein Relikt kulti- 
scher Kosmetik liegt. Demetrios von Phaleron, der athenische Staatsmann 
und Gelehrte (317-307 v. Chr. Statthalter) soll nach Athenaeus von Nau- 
kratis?® sein Haar blond gefärbt haben. Aelian hat dasselbe berichtet, aber 
nicht von dem Athener, sondern von dem kriegsgewaltigen Makedonierkönig 
Demetrios Poliorketes (294-287)2®. 

Die gesicherten Belege für das Haarfärben und -bleichen bei den Griechen, 
Römern und Germanen legen die Frage nahe, ob wir es nicht mit einem indo- 
germanischen Kriegerbrauch zu tun haben. Gewiß rät die mit den Topoi der 
römischen Ethnologie eng verquickte Civilis-Episode zur Vorsicht, aber der 
Bericht Catos, der mit großem Eifer hinter den ältesten römischen Sitten her 
war, gibt uns Mut zu dieser Frage. O. Höfler hat im Anschluß an die Civilis- 
Erzählung auf den von der vergleichenden Religionsgeschichte oft erwähnten 
vedischen Sturmgott Rudra®® verwiesen, dessen archaisches Bild mit einzelnen 


2 H. Steininger, RE VII, 2143 über die Spuren roter Farbe an der Wiener Iulia 
Domna und die blonden Wellenperücen. Suet. Nero 1: ... ut e nigro rutilum 
aerique adsimilem capillum redderent. Über Caracallas Perücke vgl. H. Fischer 
a.a. 0.401. 

25 Ant. Rom. XII, 9: ... #oteo räg napdevovg Eavdıfoutvovg xal Bootgvxıbon£vovg. 

26 Zit. nach Stephanus, Thes. ling. graec. s. v. Eavditw ... quod etiam, ap. Dionys. 
illat. in libr. Lex. Rhet. (Bekkeri Anecd. p. 284,9 Eavditeodaı 16 xooneioda, tüs 
toixas Adxwves. 

27 Über andere griech. Haarweihen vgl. J. G. Frazer, The Golden Bough, 3. Aufl. 
III, London 1951, S.261f. (hair tabooed) und L. Sommer, Das Haar in Religion 
u. Aberglauben der Griechen, Diss. phil. Münster 1912, S. 13ff. 


28 Ael. Var. Hist. IX, 9. 
2° Athen., Deipnosoph. ed. Schweighaeuser, XII, 60, S. 542. Vgl. RE IV, 2822. 
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Zügen vorarischer und arischer Götter verschmolzen wurde. Einer seiner Bei- 
namen Shiva „der Gnädige“ wird zum Zeichen einer allmählichen Weiter- 
entwicklung dieses Gottes. Rudra ist sprachlich „der Rote“ oder „der Heu- 
lende“, er wurde von den Männerbünden verehrt, und er war es, der den 
Weltuntergangstanz aufführen sollte. Die rote Farbe des Gottes und die be- 
sondere Haartracht seiner Verehrer hat Höfler (S. 198) anschaulich geschil- 
dert. Letztlich ist es nicht entscheidend, ob man die rote Farbe wie bei Agni 
oder Thor naturmythologisch erklären könne; wichtig ist vielmehr, daß die 
Bedeutung der Farbe für den Weiheakt festgehalten wird. H. Ringgren und 
A. V. Ström haben bei dem Aufbau der indischen Gesellschaft auf die Stan- 
desfarben als die äußeren Kennzeichen der ursprünglichen Kasten hinge- 
wiesen. Sanskr. varna „Farbe“ ist der Ausdruck für die Kaste: Weiß ist die 
Kastenfarbe der Brahmanen, Rot die der Krieger und Beamten, Gelb be- 
zeichnet den Bauern und Handwerker, Schwarz den Knecht; Ringgren und 
Ström sprechen sicherlich mit Recht von den „indogermanischen Standes- 
farben“3!. Der Vergleich mit der Rigpula drängt sich auf: trotz der ge- 
lehrten Einkleidung3? würde es sich lohnen, die genrehaft gezeichneten Stände- 
bilder mit den reichlich vorhandenen indischen Texten zu vergleichen. Man 
müßte allerdings die Belege für das Schminken, das gleichfalls Standeszeichen 
war, hinzunehmen; das Material ist durch die Gräberfunde unvergleichlich 
reicher, da neben den Schminkgeräten auch oftmals die auf die Knochen ab- 
gesunkenen Schminkfarben3 erhalten sind. Auf eine Schwierigkeit sei schon 
hier verwiesen; es ist sehr mühsam, mit den ungenauen antiken und mittel- 
alterlichen Farbvezeichnungen zu arbeiten. 

Schon bei H. Fischers Aufsatz mußte es auffallen, wie wenig es gelingt, bei 
den antiken Berichten über Haarfärbungen zwischen Rot und Gelb zu unter- 
scheiden. Dazu ein Vergleich! Die römischen Damen haben nach Cato ihre 
Haare mit Aschen(lauge) behandelt, damit sie rötlich (rutilus) wurden. Ein 
von der mittelalterlichen Naturwissenschaft unbeeinflußtes Rezept des 15. Jh.s 
empfiehlt folgendes: Wil du dein har gel und schön machen, so czwag dir vor 
mit ainer laug und laß das har truchken werden und necz ein pürsten dar in 
pirckein wasser - das gewin in dem merczen - und pürst das har da mit®4. Der 
Zweck ist: da die Lauge aus Holzasche, meistens der Buches, hergestellt 
wurde, hatte sie durch ihren Gehalt an Pottasche eine kräftige Beizwirkung 
auf das Haar, das darum stark entfettet und aufgehellt wurde. Diese Vor- 


% Höfler a.a.O. 197ff.; E. Arbmann, Rudra. Unters. zum altind. Glauben u. 
Kultus, Uppsala 1922; A. Hillebrandt, Vedische Mythologie II, 1929; H. v. 
Glasenapp, Die Religionen Indiens, Stuttgart 1948, S. 144f.; M. Mayrhofer, Der 
Gottesname Rudra, Zs. d. dt. Morgendl. Ges. 108 (1953), S.140ff.; V. Pisani, 
H.Ringgren u. A. V.Ström, die Religionen d. Völker, Stuttgart 1959, S.194ff. u. ö. 

31 Ebda S. 204. 

®2 Vgl. Jan de Vries, Anord. Lit.gesch. II, Berlin 1942, S. 62ff. 

®® Vgl. v. Duhn über die Farbe des altit. Trauerritals in Reallex. d. Vorgesch. XI, 
161ff. Gamillscheg, EWb. frz. Spr. S. 209 zu afrk. farwida „Schminke“, 

%: Hs. Heidelberg Cod. pal. germ. 620 (15. Jh.), Bl. 38r. 

#5 Kluge-Götze EWb. s. v. beuchen. _ 
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schrift konnte nur für blondes Haar gelten, es handelte sich um eine Haar- 
bleiche. Das Färben ist aber auch belegt; Ovid sagte ja ausdrücklich, daß die 
römischen Frauen angegraute Haare mit germanischen Kräutern färbten*. 
Eine spätmittelalterliche Vorschrift, die eine hellrote, gelbstichige Haar- 
färbung ergeben mußte, sprach wiederum nur von gelbem Haar: Rubea 
tinctura clebkrut. Item diß wurtzel gesotten in laugen da mit geweßen das 
hare wirt da mit gel3!. Dieses Schwanken zwischen Gelb und Rot findet sich 
auch in den Haarfärberezepten des ält. Plinius; mit den jungen, noch nicht 
ausgereiften Walnüssen wurde das Haar gefärbt (rufatur capillus). Heute 
würde jeder sagen, diese Farbe sei braun! Gelbrot ist die Haarfärbung mit 
der wildwachsenden Melde (silvestri capillos tingunt), während die Essighefe 
mit Mastixbalsam die Haare in einer Nacht röten soll; es dürfte sich um eine 
rotbraune Färbung handeln (una nocte rufat capillum). Ein grünstichiges Gelb 
erhielt man mit dem Saft der Kreuzdornbeere (capillum lycium suco flavum 
facit), und nur bei dieser wirklich auffälligen Farbe erscheint nicht rufare, ruti- 
lare o. ä.38. Diese Zahl der Gelb- bzw. Rotfärbemittel läßt sich aus der griechi- 
schen medizinischen Literatur noch vergrößern; einige Belege weisen auch sehr 
auf die Standeskosmetik3®. Dieselbe Vielfalt zeigt die mittelalterliche Fach- 
prosa; so enthält die Heidelberger Hs. Cod. pal. germ. 297 (15. Jh.) sogar ein 
vollständiges Haarfärbebüchlein. Die darin verzeichneten Vorschriften für 
rote Haarfärbungen werden mit den Worten eingeleitet, daß diese Farbe nur 
_ von „fürwitzigen“ Leuten verlangt werde: das vierd Capitel, wie man das 
' har rot machen sol. Nach dem vnd ettlich fürwicz leut gern rott har hetten, 
die sollen merken, wie das czu tun sey (117r). Zwar beruft sich der unbekannte 
Kompilator auf die Autoritäten der hellenistischen und arabischen Medizin, 
aber er holt sich nur die zugkräftigen Namen und nur in den seltensten Fällen 
die Texte. Einiges davon ist vollendete Kosmetik?%: Serapio spricht: wann 
die pranper geriben und weiß nießwurtz wasser daran gegossen wirtt und das 
har damit gesalbet, macht es rot (118r). Die Nieswurz enthält ein Saponin, 
das entfettend wirkt wie eine milde Seifenlösung und gleichzeitig als Beize 
dienen kann, um die rote Farbe, den Brombeersaft, auf das Haar aufzubrin- 
gen. Der ohne Berechtigung zitierte Name des griechischen Arztes — Serapion 
von Alexandrien (um 200 v. Chr.) — hindert uns zwar, eben dieses Haar- 
färbeverfahren ins germanische Altertum hinaufzurücken, aber ein anderer 
Weg (Seife als Beizmittel und dazu die Farbe) ist kaum denkbar. H. Fischer 
hat zusammen mit einem Naturwissenschaftler Versuche über die germani- 


38 Ars amat. III, 163 femina canitiem Germanis inficit herbis. . 

37 Herbarius (= Hortus sanitatis) bei P. Schöffer, Mainz 1484, Cap. CCCXLV. Die 
Färberröte (Rubia tinctorum) gehört zu den südeuropäischen, schon für die Vor- 
geschichte nachgewiesenen Färbemitteln. 

38 P]lin. Nat. Hist. XV, 87; XX, 221; XXIII, 67; XXVI, 164. 

3 H. Blümner, Techn. u. Terminologie d. Gewerbe u. Künste bei den Griech. u. 
Röm., I, Leipzig 1875, S. 244. Stellen aus Dioskur. I, 182 u. a. besonders wichtig 
Schol. Theocr. ' 

4 Eine Inhaltsübersicht bzw. Edition werde ich an anderer Stelle bieten. 
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schen Haarbleichmittel angestellt und das Galensche Seifenrezept“, in dem 
die germanische die beste genannt wird, auf seine Bleichwirkung hin erfolg- 
reich erprobt. Ihre Grundstoffe, Rinds-,"Ziegen- oder Hammeltalg mit Lauge 
(aus Holzasche) und Kalk, werden unverändert in den noch nicht veröffent- 
lichten Seifenrezepten des Mittelalters aufgeführt: ... nem ij teyl waytaschin 
und j teil ungeleschten kalk und mach da von eyn stark laugen, daz eyn ey dar 
uf swymme, thu dy laugen in eynen kessel und nem ir acht mal so vil als des 
smalczes.... laz ez (die fertig gesottene Seife) kalt werden; dar nach nem dy 
seyffen und czulaß sy und tu farb von rubricatum ader von nachtschat 
daryn... .42. Die Waidasche ist eine sehr kräftige Holzaschenlauge und ent- 
spricht dem (cinis) lixivius Galens, bemerkenswert ist die Beimischung der 
wasserunlöslichen roten Mennigfarbe bzw. der wasserlöslichen gelben, grün- 
stichigen Pflanzenfarbe aus Nachtschatten (Solanum nigrum). Auch dem cin- 
nibar Gothorum#3 entsprechende Färbungen werden von der mittelalterlichen 
Fachprosa bezeugt: Das ist, das man varb machet auf welherlai man wil, der 
nem zynober und reib das wol auf einem herten stain mit alaun wazzer und 
da mit verb**. Auch für die Auflage bleichender Breiumschläge, wie sie H. 
Fischer erwogen hat*, haben die mittelalterlichen Haarfärbevorschriften Bei- 
spiele: ...nymm geprant haselnüß puluer und misch es mit masticköl und 
mit tanpech und salb damit die lock und laß es vber nacht steen, so werden sy 
die selben nacht rotvarb*. Das ist mit seinen Zutaten ein ausgesprochen mit- 
telalterliches Rezept, aber die Vielfalt der Überlieferung zeigt doch, daß vom 
germanischen Haarfärben Reminiszenzen geblieben sind#?. Abschließend läßt 
sich feststellen, daß die künstlich getönten Haare zwischen hellem Gelbbraun, 
kräftigem Gelbrot und sattem Rot variieren, die meisten Färbungen grup- 
pieren sich, wie Höfler zu Recht betont hat, um Geibrot. Das Haar ist für den 
einfachen Menschen Manaträger in besonderem Sinne, so ist es denkbar, daß 
das Haarfärben ebenfalls an ein bestimmtes Reinigungsritual gebunden war. 
Die Haarfärbevorschriften des Cod. pal. germ. 638 des 15. Jh.s lassen dies 
vermuten. In seinem Aufsatz „Zur Geschichte der Seife“ hat H. Th. Bossert 
zwei hethitische Reinigungsrituale übersetzt, die sich zwar mit der Civilis- 
Episode nicht vergleichen, aber doch vermuten lassen, daß die Worte Taci- 
tus’ allzu knapp sind. Ein Auszug aus dem ersten Ritual lautet: „Dann nimmt 


# Galen, De simpl. med. 90: Sapo conficitur ex sebo bubulo vel caprino aut ver- 
vecino et lixivio cum calce, quod optimum iudicamus germanicum, est enim 
mundissimum et pinguissimum. 

“* Hs. d. Gräfl. Schönbornschen Bibliothek Pommersfelden LXII 23 (2760), Bl. 71 
v.u. 72r (15. Jh.). 

# Isidor. Hisp., Etym. XIX, 23, 7; vgl. Höfler S. 208. 

4 Hs. UB Innsbruck 355, Bl. 100v, 

# a.a. 0. S.405. Hierher gehört auch die bekannte Klage des Sidonius Apollinaris, 
daß er sich das germanische Lied des Burgunders anhören müsse, der sich sein 
Haar mit scharfer Butter (!) salbte: ... quod Burgundio cantat esculentus, / in- 
fundens acido comam butyro (Carm. XII ad V.C. Catullinum). 

4 Cod. pal. germ. 297, Bl. 117v u. 118r. 


“7 Vgl. dazu auch E. Ploß, Die Färberei in der germanischen Hauswirtschaft, ZfdPh 
75 (1956), S. 1-22. i 
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sie (die Magierin) das Seifenholz des Seifenstrauches und zerstückelt es. Und 


glättet es. Dann macht man eine Kugel, und sie drückt sie auf alle Gliedmaßen 
des Königs und der Königin. Sie drückt sie auf die vier Ecken, auf die Schwelle 
des Tores, auf das untere und obere Riegelholz. Dazu spricht sie aber fol- 
gendes: „Wie dieses Seifenholz die schmutzigen Leintücher reinigt und sie 
rein werden, so soll es die Körper des Königs, der Königin, der Prinzen und 
die Häuser des Königs in gleicher Weise reinigen“, Die als heidnisch ver- 
botenen Segen zum Kräutersammeln bei Burchard von Worms und die aber- 
gläubischen Rubificationes“ lassen ahnen, wieviel verloren ist. 

Auf Grund der neuen Belege versuche ich eine Deutung, die sich aber in 
den Grundzügen an Höflers Gesamtbild anlehnt: Der Weihekrieger, der 
einen Eid leistete, tat dies vor seinem Gott oder den Göttern mit den vollen 
Abzeichen der Würde, die ihm sein Stand verlieh, die aber auch die Zeichen 
seines Gottes waren. Dazu gehörte das gefärbte Haar und sicherlich auch die 
Schminkfarbe. Wenn wir unter allen Konzessionen, die ein solcher Versuch 
erzwingt, für die indogermanische Gesellschaft drei voneinander abgegrenzte 
Stände — Priester bzw. Richter, Krieger, Bauern bzw. Handwerker — annehmen 
und nach diesem soziologischen Prinzip auch das Phantheon der indogermani- 
schen Völker gliedern, dann können wir auch mit ererbten Abzeichen der 
Stände und ihrer Götter rechnen. Die Standesfarben, bezeugt durch die indi- 
schen Kastenfarben und angedeutet vielleicht in der Rigpula, zählen zu den 
wichtigsten Abzeichen; Haarfarbe und Hautfarbe wurden künstlich verändert 
oder verstärkt ohne daß damit ein „rassisches“ Prinzip demonstriert werden 
sollte. Die für uns nur z. T. faßbare Entstehung und Weitergabe dieser Stan- 
desabzeichen bis ins Mittelalter wird Gegenstand der Forschung bleiben. Mit 
ihren Arbeiten über rituelle Formen und Symbole, die Herrschaftszeichen, 
Tierbilder, Amulette, Waffen, Schmuck, Kleidung u. a. einbeziehen, haben 
A. Alföldi, K. Meuli, P. E. Schramm und O. Höfler die Wege aufgezeigt. 

Der Eid des Yalius Civilis ist in seinem Ritual mehrschichtig: Der Bataver- 
fürst ließ sich die Haare erst nach der Niedermetzelung der Legionen schnei- 
den. Die Parallelen5® eröffnen verschiedene Möglichkeiten der Deutung. Die 
Haarverwilderung war ein bedingter Selbstausschluß, ein ständiges asketisches 
Zeichen, daß dieser Ausschluß! nur mit der Erfüllung des Eides beendigt 
wurde. Dieser Vorstellungskreis ist uns noch nicht so zugänglich wie die be- 


48 Fo. u. Fo. 29 (1955), S. 213. 

# D. W. Singer, Catalogue of Latin and Vernacular Mss. in Great Britain and Ire- 
land, Brüssel I-III, 1928-81, Nr.928: Recipe capillos capitis rubeys (!) vel 
... versch. derartige Vorschriften. Über das Fest der Robigalia, an dem die Römer 
einen rothaarigen Hund töteten, s. W. Gundel, Sternglaube, Sternreligion u. Stern- 
orakel?, Heidelberg 1959, S. 58. 

50 K. Müllenhoff, Dt. Alt. kde IV, Berlin 1900, S.414f.: Varro nach der Schlacht bei 
Cannae, Frontin. Strat. 4; Augustus nach der Niederlage des Varus, Suet. 23; 
Jul. Caesar nach der Niederlage des Titurius im Eburonenland, Suet. 67. Über 
die germ. Belege von den Chatten bis zum Heitstrenging des Königs Harald 
Schönhaar s. Mud, a.a. 0.292; Höfler a.a.O. I h 

51 Daß es möglich ist, diesen Selbstausschluß in der germ. Religion prägnanter zu 
fassen, will ich a.a.St. bei den Begriffen peccatum, suntea, suntaron zeigen. 
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dingte Selbstverfluchung beim Eid. Der Schwörende erfaßte als pars pro 
toto sein Haar, seinen Bart, oder wenn es eine Frau war, ihren Zopf. Das 
Landrechtsbuch des Schwabenspiegels (Cap. 21) hob diese Art des Eides her- 
vor: ...wil et si uf ir zeswen bruste und uf ir zeswen zopfe .. sweren, wäh- 
rend die Lex Alamannorum sich auf den deutlichen Terminus nasthait 
„Schwur beim Zopf“ beschränkte. Das Abschneiden des Haupthaares (Tac. 
Hist. IV, 61 deposuit) konnte einmal die Tonsur als Beginn der Unfreiheit 
bezeichnen, so wie Karl der Große den Bayernherzog Tassilo scheren ließ. 
Es konnte aber auch bei Goten, Langobarden und Franken zum Adoptions- 
ritus gehören?. Natürlich war auch die Adoption der Übergang zu einer 
„Unfreiheit“, aber es scheint noch anderes mitzuwirken. Das lang herab- 
wallende Haupthaar der Knaben wurde vermutlich in einem Initiationsritus 
abgeschnitten, um den Übergang ins Mannesalter anzuzeigen. Daß dieser 
Brauch auf(ur)verwandte römische Haarbräuche traf, spürt man an dem 
gotischen Lehnwort kapillön und an der Gleichartigkeit der capilliaturiae®3, 
die auch den Adoptionsritus des Waffensohnes, des filius per arma, bestimm- 
ten54. Es scheint mir selbstverständlich, daß diese Initiations- und Adoptions- 
riten auch äußerlich dem Schutze der Götter unterstellt wurden, und zwar 
durch das Haaropfer5. 

Iulius Civilis hat bei seinem Schwur ein Ritual befolgt, in dem die alte, aus 
den Ständefarben hergeleitete Sitte der Haarfärbung verknüpft war mit der 
Haarverwilderung, die einen bedingten Selbstausschluß darstellte, und das 
zuletzt mit einem Haaropfer ihn wieder entließ. Auch die zu Beginn gestellte 
Frage läßt sich nun beantworten: Wenn Brynhild und Gudrun am Fluß ihre 
Haare bleichten, dann taten sie etwas, was für ihre hohe gesellschaftliche 
Stellung sehr charakteristisch war. Haarfärben und -bleichen war ein ger- 
manisches Standeszeichen: wir haben also einen archaischen Zug der Nibelun- 
gendichtung vor uns. 


®2 Lex Alemann., MG LL V, 1, 114, 5; Fassung A: ad illa muliere iurare per pectus 
suum et dicat: „Quod maritus meus mihi dedit in potestate et ego bossedere 
debeo.“ Hoc dicunt Alamanni „nasthait“. 

53 Thes. ling. lat. s. v., Lex Salica II, 2; got. kapillön „sich das Haar scheren“ nach 
der kurzen Haartracht der Römer. 

% ]. Grimm, Dt. Rechtsalt., 4. Aufl. Leipzig 1922, I, 201. 

55 L. Sommer, Das Haar in Religion und Aberglauben der Griechen, Diss. Münster 
1912; HdWb. d. dt. Aberglaubens III, 1262 mit reicher Literatur. 
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Die drei Blutstropfen im Schnee 


Bemerkungen zu einem neuen Deutungsversuch 


In einem Aufsatz, den man angesichts der Notwendigkeit komparatistischer Studien 
nur begrüßen kann, hat Herbert Kolb die Blutstropfen-Episode in der Gestaltung 
Wolframs von Eschenbach mit derjenigen Chrestien de Troyes verglichen!. Da seine 
den altfranzösischen Dichter betreffenden Schlüsse nicht durchweg der Kritik stand- 
halten, möge es einem Romanisten erlaubt sein, verschobene Akzente wieder an ihren 
Platz zu rücken. 

Für Kolb ist die Blutstropfen-Episode bei Chrestien eine „Einformung des Pro- 
blems der Unvernünftigkeit der Minne in das epische Material“ (S. 366). Wolfram 
nun — so meint Kolb — hat es „sich nicht entgehen lassen, an dieser Erzählsituation 
das Dogma von der Unvernünftigkeit der Minne noch weit stärker zu exemplifizieren, 
als es in der Absicht des Meisters von Troyes gelegen hatte“ (S. 370). Damit Wolf- 
rams „Anklage der Minne wegen ihrer destruktiven Wirkungen“ und seine Über- 
zeugung, daß ihr mit der Anstrengung der rechten höfischen Vernunft schließlich 
doch beizukommen sei, eine Relevanz erhält, die seine — nicht sehr glücklichen? — 
Abweichungen von der französischen Vorlage ästhetisch rechtfertigen könnte, soll 
Chrestien die gleiche „Ausweglosigkeit der Minne“, aber in „Resignation“, darge- 
stellt haben. Ob Kolbs Deutung des Wolfram’schen Textes richtig ist, wollen wir nicht 
beurteilen. Hinsichtlich Chrestiens, dessen fast lebenslängliche Auseinandersetzung 
mit dem Tristan von der Absicht getragen war, gerade die Ausweglosigkeit der 
Minne zu widerlegen, halten wir seine Auffassung für falsch. 

Die einzigen Argumente, auf die Kolb sich für seine Deutung der Chrestien’schen 
Blutstropfenszene stützen kann, sind aus einer der beiden überlieferten Chansons des 
champagnischen Dichters gezogen und aus den Liedern des Trobadors Bernart de 
Ventadorn, an dessen Dichtung Chrestien sich mit jener Chanson nachweisbar an- 
gelehnt hat. Weil Bernart und Chrestien an den genannten Stellen Vernunft und 
Liebe (amor — sen [mesura], amor — reson [mesure]), als unverträglich hinstellen, 
schließt Kolb vorschnell, die ganze südfranzösische Minnelyrik habe die Ansicht ver- 
treten, „daß die rationalen Maßstäbe, auf die sich das höfische Zusammenleben 
gründet, in der Minne außer Kurs gesetzt sind“ (S.365). Dabei ist nicht nur über- 
sehen, daß sich die Minnekonzeption gerade im Spannungsraum zwischen Liebe als 
follia und Liebe als mesura verhält, daß die irrationale Macht der Liebe als stärkster 
Ausdruck der Triebgesamtheit zum Impuls gezähmt werden soll, der das rationale 
höfische Verhalten befeuert, sondern auch, daß einmal der eine, einmal der andere 
Pol stärker empfunden wird. In Hohe Minne (Fina amor) verwandelt, wird aus der 
„gesellschaftsfeindlichen Macht“ der Liebe die Quelle einer nach der Gemeinschaft 
orientierten Tugend, die Grundkraft zur Bildung einer harmonischen Gesellschaft®. 


1 Die Blutstropfen-Episode bei Chretien und Wolfram. In: Beiträge zur Geschichte 
der deutschen Sprache und Literatur 79 (1957) S. 363—379. 

2 Vgl. neben der weiter unten anzuführenden Stellungnahme R.R. Bezzolas die 
Anmerkungen Hilkas zu v. 4205 und v. 4426—31 seiner Perceval-Ausgabe. ’ 

3 Schon der Minnekodex des „ersten“ Trobadors, Wilhelms IX. von Aquitanien, 
verkündet die Überzeugung, daß die Liebe „Gehorsam“ gegenüber den Mitmen- 
schen und vernünftiges höfisches Verhalten bedingt: 

Obediensa deu portar 

A motas gens qui vol amar, 

E coven li que sapcha far 
Faigz avinens, 
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Hohe Minne schließt eben beides ein im Glück: „jois, sofrirs e mesura“ (Marcabru, 
Per savi.l tenc, Pillet-Carstens 293, 37; v. 24). Daß die Irrationalität der Liebe als 
Leidenschaft gleichwohl als stetiger Widerspruch empfunden wird und zuweilen — 
wie etwa bei Bernart de Ventadorn — sehr stark betont werden kann, besagt nichts 
gegen die Geltung einer Minnedoktrin, in deren Zentrum die Auffassung der Liebe 
als der Grundkraft einer durchaus rational konzipierten Lebenslehre steht. 

Man kann Kolb nur zustimmen, wenn er sagt, es wäre ein Irrtum anzunehmen, 
„die höfische Lyrik des Mittelalters und seine Epik hätten einen in der Essenz selbst 
verschiedenartigen Minnebegriff hervorgebracht“ (S. 365). Aber gerade weil dem so 
ist, stehen sämtliche Romane Chrestiens im Zeichen der Bemühung, das gemein- 
schaftsfeindliche Irrationale der Liebe der rationalen Gemeinschaftsordnung dienstbar 
zu machen, programmatisch sogar bereits im Erec, polemisch — gegen die fatale 
Tristanliebe — im Cliges. Das gesamte epische Werk Chrestiens, an dessen Ende 
ja der Perceval steht, bleibt indessen bei Kolb außer Betracht‘. Dafür unternimmt 
er es, auf der schmalen Basis der Chansons Chrestiens und der für die ganze Minne- 
lyrik in unangemessener Weise verallgemeinerten gleichen Äußerungen Bernarts de 
Ventadorn, „die innere Situation des an die Fernminne verfallenen Perceval nach 
den Angaben, die Chrestien als Lyriker macht“, zu interpretieren (S. 367). 

In Chrestiens Chanson erscheint die Situation der Liebenden ausweglos, da reson 
und mesure außer Kraft gesetzt sind. Die gleiche Ausweglosigkeit soll dann der Inhalt 
der Blutstropfen-Episode sein. Sehen wir einmal ganz davon ab, daß bei Chrestien 
in der ganzen Episode weder von reson und mesure, noch von Ausweglosigkeit die 
Rede ist. Wenn Kolb jedoch davon spricht, daß das Zureden Sagremors und Keus, 
der beiden ersten Ritter, die Perceval an den Artushof führen wollen, die „Vor- 
haltungen“ darstellen, „die reson und mesure an [Perceval] herantragen“ (S. 367), so 
ist diese Annahme durch den Text nicht gerechtfertigt. Ausgerechnet Sagremors li 
Desreez — der „Ungezügelte* — und Keu, „qui onques ne se pot Tenir de felenie 
dire“ (v.4274f., d.h. in der Blutstropfen-Episode selbst) sollen ihr mißglücktes 
Unternehmen mit „in höfischen Formen vorgetragenen Anreden und Aufforderun- 
gen“ eingeleitet haben (S. 367). Tatsächlich aber ist beider Vorgehen denkbar taktlos 
und unhöfisch?, Gauvain nennt sie darum auch „fol et estout“ (v.4460). Die Unter- 


E que:s gart en cort de parlar 
Vilanamens. 
(Pus vezem, Pillet-Carstens 183, 11, Str. VI) 

Ohne Minne keine cortesia, und „cortesia non es als mas mesura“ (Folquet de 
Marseilha, P.—C. 155, 16, v.41). — Auch Bernart de Ventadorn weiß, daß die 
Liebe, wie „unvernünftig“ sie immer sei, ein vernünftiges Verhalten erzwingt. 
In ein und demselben Lied (Be'm cuidei, P.-C.70, 13) sagt er, Liebe vertrage 
keine Vernunft, 

... be sai c’uzatges es d’amor 

c’om c’ama be, non a gaire de sen (v. 26 f.) 
und betont die Notwendigkeit überlegten Verhaltens: 

per leis es razos e mezura 

qu’eu serva tota creatura; 

neis l’enemic dei apelar senhor, — (v. 41—3). 
Vgl. auch Tant ai mon cor (P.-C. 70, 44, v. 17—21). 

4 Zutreffend sagt Kolb, daß Chrestien „sich nicht nur als Lyriker, sondern auch 
als Erzähler mit dem Problem der Unvernünftigkeit auseinanderzusetzen“ hatte, 
es bleibt jedoch bloße, durch keinen Beleg gestützte Behauptung, daß „es sich 
zeigen lassen [wird], daß er sich hier nicht anders entschied als dort“ (S. 365). Das 
einzige Beispiel, das Kolb schließlich anführt, ist eben die Blutstropfen-Episode, 
die zu erklären war. 

5 Jean Frappier, Chretien de Troyes, l’homme et l’oeuvre, Paris 1957, S. 181, spricht 
mit Recht bei Sagremor von „brusquerie“, bei Keu davon, daß er losstürme 
„la menace ä la bouche“, \ 


N 
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nehmung kann nicht gleichsam als Versuch der höfischen Vernunft interpretiert wer- 
den, Perceval der „Ausweglosigkeit“ zu entreißen. Gauvains Auffassung (— durch 
sein Verhalten demonstriert wie ausdrücklich erklärt —) daß die Versunkenheit des 
unbekannten Ritters, deren Grund er ahnt®, zu respektieren sei, steht in direktem 
Widerspruch zu jener Deutung. Sie widerlegt aber zugleich auch die Annahme von 
der „Ausweglosigkeit“, denn wenn eine solche in der Chrestien’schen Episode vor- 
läge, dann hätte der höfisch-vernünftige Gauvain den Protagonisten aus dieser 
Situation ziehen, d.h. sich ähnlich verhalten müssen wie bei Wolfram’. 

Was der Inhalt von Percevals panser ist und damit letztlich auch der Sinn der 
ganzen Episode bei Chrestien, scheint uns in den Überlegungen Gauvains angedeutet: 


Li chevaliers d’aucune perte 

Estoit pansis qu’il avoit feite, 

Ou s’amie-li ert forstreite, 

Si l’an enuie et s’i pansoit. (v. 4360—3). 


Das panser bezieht sich in diesen Worten Gauvains nicht auf eine Ausweglosigkeit, 
sondern auf einen Verlust, der, wie der Beginn der Episode zeigt, Perceval durch die 
von den Blutstropfen im Schnee bewirkte Erinnerung an Blancheflor erstmals ins 
Bewußtsein gebracht worden war. Als Erinnerung an Belrepeire und Versenkung 
in die vergegenwärtigte Schönheit Blancheflors ist das durch die Blutstropfen im 
Schnee ausgelöste panser eine joie, (v. 4444) die Perceval sich von keinem Menschen, 
und schon gar nicht von einem Sagremor und einem Keu zerstören lassen konnte®, 
Für den Ritter, der soeben sein früheres Vergehen an dem Zeltfräulein wiedergut- 
gemacht und eine gestörte Liebe wiederhergestellt hatte, dem andererseits die 
bitteren Vorwürfe seiner Kusine über sein Versagen auf der Gralburg und seine dieses 
Versagen verursachende Schuld an der Mutter die Augen geöffnet und Einblick in 
seine höhere Aufgabe verschafft hatte, ist die beseligende Erinnerung an Blancheflor 
zugleich ein — (sei’s nur vorläufiger) — Abschied von der Liebe, die für den Gral- 
Ritter nicht mehr in gleicher Weise Medium seines Aventurendurchgangs sein kann 
wie für die Protagonisten der vorausgehenden Romane Chrestiens®. Nur eine kos- 
misch-schicksalhafte Macht, das Höhersteigen der Sonne, hatte gleichsam das Recht, 
diese joie Percevals zu beenden und damit die Lebensrichtung zu besiegeln, die ein- 
zuschlagen seine Berufung ihm auferlegte!®. 

Die gleiche Szene des Erinnerns an die geliebte Frau, die sich in Chrestiens Yvain 


6 Vgl. v. 4360 ff. 

7 Daß Chrestien, hätte er es gewollt, in diesem Falle nicht um einen Einfall des 
höfischen Gauvain verlegen gewesen wäre, zeigt schon die Szene im Erec, wo 
der Neffe Artus’ den Protagonisten durch eine List zum Hof zurückführt. 
(Kleine Erec-Ausgabe von Foerster v. 4079 ff.). 

8 Chrestiens Perceval hätte sich auch von Gauvain nicht willig unterbrechen 
lassen; jedenfalls war es von vorneherein Gauvains Absicht, zu warten, bis der 
fremde Ritter sein panser von selbst aufgegeben haben würde: 

„... se an tel point le trovoie 

Qu’il eüst son panser guerpi, 

Diroie et prieroie li 

Qui’l venist a vos jusque ga“ (v. 4366—9). 

® Vgl. E. Köhler, Ideal und Wirklichkeit in der höfischen Epik. Studien zur Form 
der frühen Artus- und Graldichtung. Tübingen 1956, Beihefte zur ZRPH. H. 97, 
S. 181 ff. 

10 Mit Reto R. Bezzola, Le sens de l’aventure et de l’amour, Paris 1947, 5. 19 ff, 
sind wir der Auffassung, daß die Blutstropfen-Szene sich notwendigerweise 
erst nach der Aufklärung durch die Kusine und nach der Wiedergutmachung des 
Zeltabenteuers ereignen konnte, möchten aber aus eben diesem. Grunde seine 
Interpretation im obigen Sinne erweitern. 


424 Kleine Beiträge 


— ebenfalls im Zeichen des panser — auf eine Rückkehr richtet!!, steht im Perceval 
unter dem Zeichen des Nicht-Zurückehren-Könnens. Perceval hatte Blancheflor 
mehrfach versprochen, zu ihr zurückzukehren, sobald er über das Schicksal seiner 
Mutter, sei sie nun tot oder lebendig, Gewißheit haben würde!?. Aber obwohl er von 
seiner Kusine sichere Auskunft über den Tod der Mutter erhalten hat, kehrt er nicht 
zurück. Sein Leben steht unter dem Gesetz einer rastlosen Suche, das ihn schon zwang, 
die Mutter und die Waldeinsamkeit zu verlassen, das ihm das Schuldigwerden be- 
stimmte, das ihn Blancheflor zurückzulassen veranlaßte, das ihm jetzt, im Bewußtsein 
seiner Schuld, verbietet, sich dem Glück mit Blancheflor hinzugeben — was gerade mit 
dem panser und in der joie der Erinnerungsszene unterstrichen wird - und das ihn 
nach der Verfluchung der Gralbotin den Vorsatz fassen läßt, nie mehr länger als eine 
Nacht unter demselben Dach zu schlafen (v.4727 ff.), bis er seinen Auftrag erfüllt 
und seine Schuld gesühnt hat. Die Blutstropfen-Episode ist dichter poetischer Aus- 
druck der von der Schuld bedingten Ferne eines zur höchsten heilsgeschichtlichen 
Aventure berufenen Ritters, der providentiellen Getriebenheit, ist schmerzlich-glück- 
hafter Übergang zur notwendigen Weltindifferenz, nicht aber Gestaltung einer „Aus- 
weglosigkeit der Minne“. 

Kolbs Interpretation isoliert Chrestiens Blutstropfen-Episode, löst sie aus dem 
Zusammenhang heraus — so wie dies offensichtlich Wolfram mit seiner Polemik 
gegen die*Minne getan hat. „Wolfram“ — so meint Kolb (S. 370) — „begnügt sich 
nicht mit Chretiens anmutiger, liebenswürdiger, doch anspruchsloser Erzählweise, die 
ihre Form zwanglos aus der chronologischen Abfolge von Zustandsbeschreibung und 
Handlung, Reflexion und Dialog gewinnt. Er kleidet die innere Situation seines 
Helden vielmehr in die allegorisierende Form eines debat zwischen vrou Minne und 
vrou Witze“. Dazu ist erstens zu sagen, daß es Szenen gibt — und die Blutstropfen- 
Episode gehört zu ihnen — deren Inhalt die „zwanglos“ sich ergebende chronologische 
Abfolge als adäquate Form verlangt, die somit seine einzig wahrhaft poetische 
ist und darum nur scheinbar „anspruchslos“. Zweitens ist zu bemerken, daß es für 
Chrestien, hätte er die von Kolb vermutete Absicht gehabt, ein Leichtes gewesen 
wäre, zu wiederholen bzw. auszubauen, was er in „anspruchsvollerer“ Weise bereits 
in der Karre in einer Szene dargestellt hatte, die, da sie die Form eines debat zwischen 
reson und amor zeigt, mit ungleich größerem Recht als eine Gestaltung der „Aus- 
wegslosigkeit der Minne“ hätte interpretiert werden können!?. Wolframs allegorische 
Figuren vrou Minne und vrou Witze „repräsentieren“, wie Kolb (S.370) sagt, „die 
Chretien’schen Begriffe amor und reson“. Wenn Wolfram jedoch den Konflikt dieser 


2 ... Yvains tant ancomanga 


A panser, que des lors an ga, 

Que a sa dame ot congie pris, 

Ne fu tant de panser sospris 

Con de celui; car bien savoit, 

Que covant manti li avoit 

Et trespassez estoit li termes. (v. 2695 ff.) 

12 V.2926ff. Das Schuldbewußtsein bezieht sich bei Yvain allein auf Laudine, bei 
Perceval aber ist die Ferne von Blancheflor von der Schuld an der Mutter und dem 
Versagen auf der Gralburg bedingt. 

13 Wir meinen die Szene, in welcher Lancelot einen Augenblick zögert, um der 
Suche nach der entführten Guenievre willen den ehrlos machenden Schinder- 
karren zu besteigen, und sich gerade durch dieses von der Königin als Schuld ver- 
standene Zögern deren Ungnade zuzieht: 

Mes reisons qui d’amors se part 
Li dit que de monter se gart, 
N’est pas el cuer, mes an la boche 
Reisons qui ce dire li ose; 


I 
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beiden konträren Kräfte in eine Szene einbaut, in welcher bei seinem Vorbild nichts 
derartiges zu finden war, so bleibt nur der Schluß, daß er Chrestien entweder miß- 
verstanden hat oder aber dieser Szene einen anderen Sinn geben wollte. In beiden 
Fällen würde seine Abänderung des Verhaltens Gauvains — die Einführung des 
Tuches zum Verdecken der Blutstropfen — eine Erklärung finden. Im ersten Fall 
indessen hätte Wolfram Chrestiens Episode gröblich verdorben, im zweiten — den 
wir annehmen — wäre die Änderung durch eine andere Intention bedingt und 
damit an sich sinnvoll. Dann aber erhebt sich unabweisbar — gerade im Hinblick auf 
die oben angedeutete Funktion und den Stellenwert dieser Szene bei Chrestien — 
die Frage, welchen Sinn Wolframs Änderungen im Gesamtaufbau seines Werks 
haben sollten. Daß er der Blutstropfen-Episode eine symbolhaltige, strukturkon- 
stituierende Bedeutung geben wollte, zeigt allein schon der Umstand, daß er die 
Wiedervereinigung Parzivals und Condwiramurs am selben Ort stattfinden läßt. 
Beide sind, anders als bei Chrestien, verheiratet und leben nach Beendigung der 
Gralaventure zusammen (während wir nicht wissen, ob Chrestien einen ähnlichen 
Schluß beabsichtigt hatte). Warum demonstriert Wolfram, den seine Veranlagung 
' „in Dingen der Minne bis zur Nüchternheit unsentimental bleiben ließ“ (Kolb S$. 376) 
sein tiefes Mißtrauen gegen die Minne ausgerechnet an der Liebe Parzivals zu dessen 
„Herrin, Geliebter und Gattin“!4, der er den vielsagenden Namen Condwiramurs 
(wohl doch auch im Sinne einer richtig „geführten“ Minne) gibt und die ja würdige 
Gattin des Gral-Königs Parzival werden soll? Wolframs persönliche Einstellung 
zur Minne hat hier seinen Absichten als Dichter einen Streich gespielt, der ihn 
nicht nur die Poesie der Chrestien’schen Episode als solcher verwirken, sondern 
auch in einen inneren Widerspruch zur Gesamtkonzeption seines Werks geraten 
ließ!5. Wolfram hat diese Episode zu einem Ausfall gegen die Macht der Minne 
gebracht, der in keinerlei episch „notwendigem“ Zusammenhang mit dem sonst 
doch als geschlossene Einheit konzipierten Ganzen steht. Die von Kolb in seinem 
„Anhang“ zurückgewiesene Ansicht Reto R. Bezzolas, daß Wolfram die Blutstropfen- 
Episode „verdorben“ habe, hält also der Nachprüfung stand!®. Wolframs unzweifel- 
hafte Größe, sein dichterisches Genie, ist — wie uns scheinen will — wenn überall 
sonst, so doch nicht in seiner Blutstropfen-Episode zu suchen. 


Erich Köhler (Heidelberg) 


Mes amors est el cuer anclose, 
Qui li comande et semont 
Que tost sor la charrete mont. 
Amors le viaut, et il i saut. (v. 369— 379) 
14 So H. de Boor, Die höfische Literatur, Vorbereitung, Blüte, Ausklang, 1170—1250 
(Gesch. d. dts. Literatur von H. de Boor u. R. Newald, 2. Bd.) München 1953, SB 
15 Bei Wolfram rückt die Bewegung der Pferde die Blutstropfen aus Parzivals Blick- 
feld (288, 7ff.; 295, 1ff.), dadurch erst wird Parzival aus dem unversunnen- 
Sein gerissen. Bei Chrestien ist hiervon keine Rede; Perceval reißt sich beim 
Herannahen Sagremors und Keus selber aus dem panser. — Nach Kolbs guter 
Beobachtung steht bei Chrestien die Beendigung des Minnebanns durch das 
Schmelzen des Schnees kraft der aufsteigenden Sonne im „schönsten Einklang“ 
mit dem schon vorher angedeuteten Naturbild. Wolfram habe diese Angaben 
übernommen und sie zu einer „ironischen Bemerkung“ gebraucht (S. 372). Wie 
dem immer sein mag: von dem „schönsten Einklang“ ist bei Wolfram nichts 
übrig geblieben. 
16 Diese Ren wird davon nicht berührt, daß Kolb (S.379) Bezzolas ganz 
vom „intuitiven Symbolismus“ Chrestiens her wertenden Standpunkt gegenüber 
nicht zu Unrecht die Poesiewürdigkeit der mehr moralisch-allegorischen Dichtweise 


Wolframs vertritt. 


426 Kleine Beiträge 
Zum Leich Walthers von der Vogelweide 


In dem Teil von Walthers Leich, der dem Marienlob dient, stehen die Verse: wol 
ir, daz si den ie getruoc, der unsern töt ze töde sluoc (Lachmann 4, 27f.; Maurer 7, 
2, 1£.). Es scheint noch nicht erkannt zu sein, woher das in ihnen enthaltene Wort- 
spiel eigentlich stammt. 

Der Kommentar von Wilmanns-Michels verweist nur auf ähnliche Wendungen 
beim Marner: ... siner urstende sigenunft von töde, der den zwilhen töt an uns ze 
töde sluoc (Strauch XV. 154f.), bei Freidank: n& fröu sich al diu kristenheit, daz 
Kristes töt töt’ unsern töt (Bezzenberger 9, 24f.), und MSH 3, 468t: von sinem 
töde starp der töt, der uns von Even was an geborn (Str. 27, 4f.). Als Parallelen zu 
Freidank nennen W. Grimm (Kl. Schr. 4, 61) und Bezzenberger das Passional: und 
unsen töt ze töde ersluoc mit sime töde (Hahn 112, 61), das Rheinische Marienlob: bit 
sinem dod död unsen dot an’s gewiden krüzes not (Bach 1628f.), und Ezzos Cantilena: 
von dem töde starp der töt (MSD XXXI. 25, 1). Vom Marner führt Strauch zu 
Reinmar von Zweter: din töt den unsern übervaht (Roethe 6, 6), und dazu merkt 
Roethe aus Heinrich von Neustadt (‚Gottes Zukunft‘) an: sin töt dem töde gesigte an 
(Strobl 1469; Singer 1466), und: der töt den töt durch uns sluoc, ... sin sterben was 
der helle biz (1943ff. bzw. 1949ff.). Artur Müller (Das niederrhein. Marienlob, Diss. 
Berlin 1907, S. 106 Anm.) ‘bringt noch einen Beleg aus Bruns von Schonebeck ‚Hohem 
Lied‘: daz her mit sime tode todete den tot, der Adam nodete (Fischer 10085f.). 

Wenn eine Wendung so häufig vorkommt, ohne daß jeweils direkte Abhängigkeit 
bestehen muß, liegt die Annahme einer Quelle nahe, die mit einem gewissen An- 
sehen ausgestattet war. Sie ist schon in Müllenhoff-Scherers Denkmälern unter den 
Anmerkungen zu XXXI. 25, 1 und XXXIV. 14, 9 genannt; es ist der Vugata-Text 
von Osee (Hosea) 13, 14: de manu mortis liberabo eos, de morte redimam eos; ero 
mors tua, 0 mors; morsus tuus ero, inferne. Die Stelle wird im 1. Korintherbrief 15, 
55 zitiert und im Hebräerbrief 2, 14 sowie im apokryphen Nikodemusevangelium 21, 
2 auf Christus bezogen. Damit war der Anstoß gegeben; der Reiz des Wortspiels 
verstärkte ihn noch. 

So begegnet Osee 13, 14 in der Theologie und der religiösen Dichtung der fol- 
genden Jahrhunderte immer wieder unter jenen Stellen aus dem Alten Testament, die 
auf Christus und sein Erlösungswerk gedeutet werden. Ich verzichte darauf, lateinische 
Belege vorzuführen, sondern begnüge mich mit vier deutschen aus dem Mittelalter. 

Brun von Schonebeck schreibt im ‚HohenLied‘: wie senflmutig ditz schaf si, im wonet 
doch ein zorn na bi; sin zan hat einen scharfen sliz, iz beiz dem tode einen biz, daz her 
iz nimmer vorwant. sin biz zubizet den hellebrant. davon vint man an den buchen 
geschreben vil, welle wir iz suchen: o mors, ero mors tua, morsus tuus ero, inferne 
(Fischer 3120ff.), und Heinrich von Hesler im ‚Evangelium Nicodemi‘: ... da in daz 
volc so notte, biz er den tot getotte, der von Even uns erbete ane, und daz der sigenunfte 
vane immer bestunde ane strit, also der wissage da quit, do er kundigte sine not: o 
tot, ich wirde din tot, und du helle, daz wizze, ich werde noch din bizze (Helm 1755ff.). 
In der ‚Erlösung‘ heißt es: aber in der zit geschach, von godes munde Osee sprach, 
sam er hät gewiset dä: o mors, ero mors tua, alsus der hellen got enböt: ei döt, ich 
werden noch din döt; dü helle sali ouch wizzen diz, daz ich noch werden sal din biz 
(Maurer 1611ff.). Im Künzelsauer Fronleichnamspiel von 1479 tritt Osee auf und 
verkündet als Wort Gottes: ich will den dott mit meinem dott dotten und wil helffen 
De Det allen, dy do sein gefangen in der vinsternis gezwangen (Schumann 

Walthers Verse sind demnach eine offenbar bewußte und für die Zeitgenossen er- 
kennbare Anspielung auf Osee 13, 14. 


Werner Fechter (Freiburg i. Br.) 
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Der Schluß von Goethes „I phigenie auf Tauris“ 


Lebt wohl! Das sind bekanntlich die Worte, die Thoas am Ende des Dramas 
spricht, und sie befriedigen die meisten von uns voll, wenn die Schauspieler dabei 
gut spielen und der Vorhang nicht allzu rasch niedergeht. Wiederholt haben Goethe- 
Forscher hervorgehoben, wie wirkungsvoll gerade dieser einfache, würdige Abschluß 
sei. Hier führe ich zwei der jüngsten Äußerungen dieser Art an. Hans Ulrich Vosert 
sagt: „Im letzten Wort des Dramas, in jenem freien, warmen, freundlichen Lebt 
wohl! ‚des Skythenkönigs ersteht daher endgültig das glücklichere Zeitalter einer 
zuversichtlichen Humanität“. Und Hans M. Wolff?: „... mit seinem Lebt wohl! er- 
hebt auch er sich auf die Stufe höchster Sittlichkeit“. 

Allerdings ist es auch vorgekommen, daß Gelehrte an diesem Schluß Anstoß nah- 
men, z.B. im vorigen Jahrhundert G. H. Lewes und Gottfried Hermann?. In- 
teressant ist es nun zu hören, was — in unserer Zeit - James Boyd sagt‘: „The bles- 
sing, with which Iphigenie is obviously satisfied, may strike us as somewhat cold and 
restrained. Something more generous might have given us a warmer glow, as the 
curtain falls or as we lay down the book... It is no moment, and he is in no mood, 
for heroic speeches; and Iphigenie, appreciating his distress, is happy - as far as she 
can be happy on parting finally from such a friend - with the brief blessing and 
farewell he is able to pronounce“. 

Wir haben also die Tatsache zu verbuchen, daß Boyd anders reagiert als z.B. 
Hans Ulrich Voser. Zwar steht es heute gewiß so, daß der Abschiedsgruß Leb wohl! 
(Lebt wohl!) nicht überall angewendet wird und in verschiedenen Gegenden und Ge- 
meinschaften etwas verschiedenen Gefühlswert hat. Aber das allein scheint mir 
Boyds abweichende Auffassung nicht zu erklären. Es könnte ja vielleicht auch sein, 
daß manche Deutsche, denen die letzten Worte an sich nicht genug sagen, aus Liebe 
zu Goethe und dem Werk diese Tatsache sich selbst nicht eingestehen und, was sie 
nur können, in die zwei Silben hineinlesen. Was sie nämlich nicht wissen, und was 
ich auch nirgends behandelt finde, ist, daß Leb(e) wohl! (Lebt wohl!) für Goethe 
offenbar eine etwas andere Bedeutung hatte als die heutige. Das 
möchte ich nun zeigen. 

Es ist überhaupt methodisch falsch, ohne Anstellung einer Untersuchung einfach 
anzunehmen, daß irgend ein Ausdruck vor hundert oder zweihundert Jahren ganz 
die ihm heute anhaftende Bedeutung oder Färbung hatte, auch wenn die Gebrauchs- 
weisen in manchen oder sogar vielen Fällen übereinstimmen. Unser Leb(e) wohl! mit 
Plural und Höflichkeitsform ist eine Abschiedsformel von gewisser Wärme, die wir 
heute nicht mehr mit der Bedeutung von leben assoziieren, und die abgesehen von 
der gelegentlich vorkommenden Hinzufügung des Wörtchens recht im allgemeinen 
nicht variiert wird. 

Zu Goethes Zeiten war aber dieser Ausdruck viel beweglicher als heute. Aus dem 
von mir gesammelten Material geht, wie ich glaube, klar hervor, daß für Goethe die 
Assoziation mit leben noch vorhanden und das wohl sowie der ganze Ausdruck viel 
mehr gefühlsbetont war, als dies heute der Fall ist, so daß er oft die Bedeutung eines 
wahren Wunsches, ja einer Segnung annehmen konnte. 

Da uns Aufzeichnungen über die lebendige Rede fehlen, gebe ich hier zuerst Bei- 
spiele aus Goethes Briefen und dann aus anderen seiner Werke, bevor ich auf die 


„Iphigenie* eingehe. 


1 „Individualität und Tragik in Goethes Dramen“, Zürich, 1949, S. 101. 

2 „Goethes Weg zur Humanität“, München 1951, S. 222. 

3 Dem Einwande Lewes’ begegnete Theobald Ziegler („Studien und Studienköpfe 
aus der neueren und neuesten Literaturgeschichte“, Schaffhausen 1877, S. 110), dem 
Einwande Hermanns A. S. Wilkins in einem am 24. März 1888 gehaltenen Vor- 
trag („Transactions of the Manchester Goethe Society“ 1886-1893, S. 75£.). 

4 Goethe’s Iphigenie auf Tauris, Oxford 1942 (Neudruc 1949), S. 139f. 
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In den Briefen verwendet der junge Goethe zunächst noch oft Adieu (oder Ade 
oder Addio). Leb wohl! (Lebt wohl!) (Leben Sie wohl!) tritt aber bald in der Regel an 
dessen Stelle. In vielen Fällen ist der Gebrauch fürs Auge derselbe wie der unsere, 
nur daß der Abschiedsgruß nicht immer am wirklichen Ende des Briefes steht. Oft 
aber ist es klar, daß die ursprüngliche Bedeutung von leben noch darin steckt. 

1. Am auffälligsten sind die wenigen Beispiele, in denen nebst wohl eine adver- 
biale Bestimmung anderer Art mit leben verbunden ist. 

An Schiller 12. 7.96: Leben Sie recht wohl in Ihrem friedlichen Tal und genießen 
der schönen Jahreszeit wenigstens aus dem Fenster. - An dens. 27.5.97: Leben Sie 
recht wohl bei diesem leidlichern Tage. Sieh auch 28. 6.97. — An J. E. Müller 7.5.10: 
Der ich ... recht wohl in Ihren neuen Verhältnissen zu leben wünsche. - An F. F. 
Kräuter 30. 6.20: Leben Sie recht wohl und vergnügt in dieser schönen Zeit. 

2. In dieselbe Richtung weist auch die sehr häufig vorkommende Hinzufügung 
des Imperativs eines anderen „lebenden“ Verbs. 

An Käthchen Schönkopf 12.12.69: Leben Sie tausendmal wohl und denken Sie 
manchmal an die zärtlichste Ergebenheit Ihres Goethe. - An Charlotte von Stein 
Mai 82: Lebe wohl und fürchte nicht. Ich bin immer dein und der deinigen. - An 
Sciller 28.5.97: Leben Sie recht wohl und erfreuen sich des Abends, der schön zu 
werden verspricht. - An Christiane 1. 7:07: Lebe wohl, gedenke mein, wie ich deiner 
gedenke. - Sieh auch die Briefe an Riese, 28.4.66, von Röderer 21.9.72, Kest- 
ner Anf. Nov. 72 und 2.5.83, Höpfner 7.5.73 und April 74, Charlotte von Stein 
7.11.82 und 15. 6. 86, Schiller 18. 3. 95, C. G. Voigt 15.9. 96, Christiane 6. 6. 10. Usw. 

3. Kennzeichnend ist auch das mitunter vorkommende Hinzutreten einer affekt- 
betonten koordinierten Bestimmung zu wohl. 

An Charlotte von Stein 5.6.80: Adieu bestes. Leben Sie wohl und vergnügt, lieben 
Sie mich, denn id bedarfs. - An Christiane 16. 7.07: Lebe übrigens wohl und in der 
Hoffnung eines fröhlichen Wiedersehens. Sieh auch unter 1. den Brief an Kräuter 
30.6.20. 

4. Oft tritt ein affektbetontes Adverb bestimmend zu wohl leben. 

An Schönborn 4.7.74: Leben Sie wohl aber und abermal und behalten mich lieb. 
- An Charlotte von Stein 15.10.81 (und 18.9. 96): Leb tausendmal wohl. Vgl. oben 
unter 2. den Brief an Käthchen 12.12.69. - An August von Goethe 23.8.19: Und 
so lebet schönstens wohl. — Schwächer an C. G. Voigt 29.12.87: Leben Sie bestens 
wohl. Usw. 

5. Ein anderes, stärkeres Adverb statt wohl findet sich in einem Brief an Katha- 
rina Fabricius (?) 14. 10. 70: Leben Sie glücklich. 

6. Sehr oft wird von Goethe in späteren Jahren der Infintiv wohl leben in einer 
Schlußformel verwendet, wobei noch viel von der ursprünglichen Bedeutung des 
Verbs leben erhalten zu sein scheint. 

An Kirms 28.8.96: Ich wünsche recht wohl zu leben. Ähnlich auch 6.4.02 und 
31.10.03. - An Schmidt 3.4.07: Ich wünsche recht wohl zu leben und empfehle 
mich ... — An Zelter 1.4.02: Der ich recht wohl zu leben und auch bald wieder 
etwas Melodisches von Ihnen zu hören wünsche. - An J. H. Meyer 3.5.10: Mehr 
will ich diesmal nicht sagen, als daß ich von Herzen wohl zu leben wünsche. 
Sieh auch unter 1. den Brief an Müller 7.5.10. Vgl. ferner die Briefe an Eichstädt 
26.4. 07, an Friedrich Haide 7.5. 10, an J. G. Lenz 19. 4. 23. Usw. 

7. Es gibt auch noch andere verschiedenartige Beispiele, in denen der Ausdruck 
wie ein Segenswunsch erscheint. 

An Charlotte von Stein 6.5.82: Lebe wohl, an dich zu denken und deiner Liebe 
gewiß zu sein ersetzt mir die Sonne. - 27.3.84: Lebe wohl, meine Lotte. 

Angeschlossen sei hier ein Beispiel, in dem leben in anderer Verbindung im letzten 
Satze vorkommt. 


AnN. Meyer 7.10.07: ... lassen uns allseits in der Hoffnung leben, uns einander 
irgendwo einmal wieder zu sehen. 


8. Auch das Substantiv Lebewohl kommt in affektbetonten Verbindungen vor. 
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An Schiller 25.11.97 und an C. F. von Reinhard 22.7. 10: Ein herzliches Lebe- 
wohl - An Louise Seidler 28. 12.15: das herzlichste Lebewohl. An Cotta 25. 11.05: 
Das beste Lebewohl. — Ähnlich 24.2.06. - An Silvie von Ziegesar 19.10.10 und 
an Louise von Knebel 12.1.16: Das schönste Lebewohl. - An J. H. Meyer 5.5.20: 
Nun noch tausend Lebewohl. Ähnlich an Reinhart 18. 4.23. - An Zelter 18.3. 26: Ein 
treues Lebewohl. An dens. 12. 1. 30: Hiemit nun das freundlichste Lebewohl. Usw. 

9. Zu beachten ist ferner, daß am Ende eines Briefes ein Wunsch oder Segens- 

_ wunsch auch in anderer Form ausgedrückt sein kann. Das sind vom Standpunkt der 
Bedeutung wohl Parallelfälle. 

An Charlotte von Stein 15.10.80: Glück zum schönen Wetter! - An Kestner 
24.10.87: Möge Euch alle dieser Brief gesund und zufrieden antreffen. - An C.G. 
v. Voigt 31.12.15: Mit den reinsten Wünschen, - An Zelter 26.3. 16: Gott erhalte 
dich. - An C. W. Göttling 17.11.27: Alles Gute wünschend ergebenst. Usw. 

Einschlägiges Material liefern uns auch Briefe an Goethe: so schreibt z. B. seine 
Mutter am 21.4.05: Lebt wohl. Dies wünscht die Großmutter. 

In Zelters Briefen findet man gegen Ende, mitunter am Ende, Ausdrücke wie 
Leben Sie wohl (4.8.04), Leben Sie recht wohl und ... (3.2.08), Leben Sie fein 
wohl (15.10.08), Leben Sie so wohl, als ich es wünsche (7.8.03). Recht oft findet sich 
aber statt dessen die klare Segnung Gott befohlen! (z.B. 1.5.04, 2.4.05, 21.2. 10). 
Einmal kommt beides vor (14.6.09): Leben Sie tausendmal wohl, mein göttlicher 
Freund! ... Gott befohlen! 

Nun seien auch einige wenige Beispiele aus Goethes anderen Werken angeführt, 
zuerst der Rede entnommene. 

Rette! rette dich! — Leb wohl! Laß deiner Aufmerksamkeit nichts entgehen ... 
(Oranien) 
Dieses Leb wohl! bedeutet doch geradezu: „Dein guter Stern bewahre dich!“ 
Zerissen ist des Lebens wie der Liebe Band; 
Bejammernd beide, sag ich schmerzlich Lebewohl.® (Helena) 


Vieles sagt’ ich noch gern; doch ach! die Scheidende weilt nicht, 
Wie sie wollte; mich führt streng ein gebietender Gott. 
Lebe wohl! schon zieht mich’s dahin in schwankendem Eilen (Euphrosyne). 

In Werthers Briefen an Wilhelm finden wir viermal Adieu (I 29.6. und 30.8,., 
II 5.5. und 29.7.) und zweimal Leb(e) wohl (I 17.5. und 28. 8.). An Lotte schreibt 
er zuerst (I 20.1.) Adieu. Aber einen Monat später (I 20.2.) beginnt er — was im 
Vergleich mit der letzten Rede Iphigeniens bedeutsam ist — mit Gott segne euch, 
meine Lieben, gebe euch alle die guten Tage, die er mir abzieht!, und er endet den 
Brief mit Albert, leb’ wohl! Leb’ wohl, Engel des Himmels! Leb’ wohl, Lotte! Es 
scheint mir unzweifelhaft, daß Goethe Beginn und Ende dieses Briefes aufeinander 
abgestimmt hat. Werther nimmt auf immer von Lotte Abschied und gibt gleichzeitig 
der Neuvermählten seinen Segen. Zwischen dem zuletzt gebrauchten Adieu und dem 
Leb’ wohl hier liegt eine Welt. 

Vom August (1772) des zweiten Teiles an kommt Adieu nicht mehr vor und wer 
das am Ende so oft gebrauchte Lebe wohl! einfach mit unserem Abschiedsgruß 
gleichsetzt, mißversteht den Stil des Werkes vollkommen. Der Ausdruck ist vielmehr 
Träger des höchsten Affekts. Man beurteile einmal in dieser Hinsicht das so wohl be- 
kannte Material! 


1. Gesprochene Worte: h 
(Nach der Umarmung an der verschlossenen Tür des Kabinetts) „Lotte! Lotte! nur 


noch eim Wort! Ein Lebewohl!“ - Sie schwieg. - Er harrte und bat und harrte; dann 
riß er sich weg und rief: „Lebe wohl, Lotte! Auf ewig lebe wohl! 


5 Heranziehen kann man natürlich auch andere Briefe der Zeit, z. B. die von Beet- 
hoven. Vgl. an Freiherrn von Gleichenstein 1907: leb wohl, sei glücklich, ich bin’s 
nicht. Oder an Varnhagen von Ense 14. 7.12: Leben Sie wohl! wohl! wohl! 

6 Vgl. den Schluß in Grillparzers „Medea“: Im Unglück scheiden wir. Leb wohl! 
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2. Geschriebene Worte: 
Wollten Sie mir wohl zu einer vorhabenden Reise Ihre Pistolen leihen? Leben Sie 
recht wohl! - 

Oh, ich habe meinen Jungen ausgefragt, Du zittertest, als du sie ihm reichtest, du 
sagtest kein Lebewohl! - Wehe! Wehe! kein Lebewohl! - Solltest du dein Herz für 
mich verschlossen haben ...? - 

Wilhelm, ich habe zum letztenmale Feld und Wald und den Himmel gesehen. 
Lebe wohl, auch du! Liebe Mutter, verzeiht mir! Tröste sie, Wilhelm! Gott segne 
euch! ... Lebt wohl! wir sehen uns wieder und freudiger - 

Ich habe dir übel gelohnt. Albert, und du vergibst mir ... Lebe wohl! ich will es 
enden. O daß ihr glücklich wäret durch meinen Tod! Albert! Albert! mache den 
Engel glücklich! Und so wohne Gottes Segen über dir! - 

Sie sind geladen - Es schlägt zwölfe! So sei es denn! Lotte! Lotte, leb wohl! 
lebe wohl! 

Man beachte im vorletzten und drittletzten Beispiele - um Hans Sperbers Fach- 
ausdruck zu verwenden - die Konsoziation von segnen (Segen) und lebe wohl und 
vergleiche damit die oben gegebenen Zitate aus dem Briefe vom 20. Februar; da 
haben wir nun Parallelfälle zur letzten Rede Iphigeniens: 

Iphigenie: Nicht so, mein König! Ohne Segen 
In Widerunllen scheid ich nicht von dir. 
O, geben dir die Götter deiner Taten 
Und deiner Milde wohlverdienten Lohn! 
Leb wohl! O wende dich zu uns und gib 
Ein holdes Wort des Abschieds mir zurück! 
Dann schwellt der Wind die Segel sanfter an, 
Und Tränen fließen lindernder vom Auge 
Des Scheidenden. Leb wohl! und reiche mir 
Zum Pfand der alten Freundschaft deine Rechte! 
Thoas: Lebt wohl! 

Diese Rede zusammen mit Thoas’ abschließenden Worten ist wie ein durch- 
komponiertes Lied zu betrachten, in dem alles aufeinander abgestimmt ist; und will 
man wissen, wie man das Lebt wohl! des Königs zu werten hat, so muß man 
zuerst überlegen, was alles in dem vorangehenden Leb wohl! Iphigeniens liegt. Sie 
segnet den König mit aller Inbrunst und Kraft und gibt ihm noch im Scheiden, was 
sie ihm an guten Gedanken und Gefühlen nur spenden kann. Der Inbegriff alles 
dessen liegt in ihrem Led wohl! Das ist das „holde Wort“, das sie erwidert wünscht, 
denn dann wird sie wissen, daß des Königs Gefühle ganz den ihrigen entsprechen. 
Indem der König es ausspricht — mit einem Gewichte, das metrisch formal einer 
ganzen Verszeile entspricht, — vereint er sich im Geiste vollständig mit Iphigenie 
und segnet die Scheidenden. 

Daß nach Goethes Auffassung in dem Austausch der scheinbaren Grußformen 
Leb wohl! — Lebt wohl! ein gegenseitiger Segen liegt, geht noch klarer aus der 
ersten Prosafassung hervor: 

Thoas: So geht! 

Iphigenie: Nicht so, mein König! Ohne deinen Segen, in Unzufriedenheit will ich 
nicht scheiden. Verbann’ uns nicht! 
O geben dir’s die Götter leuchtend, wie du’s verdienst! - Leb’ wohl! 
O wende dich und gib für unsern Segen den deinigen zurück! Ein holdes 
Wort des Abschieds! Sanfter schwellt der Wind die Segel, und lindernde 
Tränen lösen sich gefälliger von den Augen des Scheidenden. Leb’ wohl 


und reiche zum Pfand der alten Freundschaft mir deine Rechte, leb’ wohl! 
Thoas: Lebt wohl! 


Hans Pollak (University of Western Australia) 
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„Nimm dich in acht und sprich kein Zauberwort!“ 


> Dieser berühmte Vers Faust II 11423 ist m. E. bisher immer mißverstanden, 
Ja sein Sinn ins Gegenteil verkehrt worden, wie mit wenigen Worten nachzuweisen 
ist. Statt beliebig vieler Beispiele seien zunächst nur zwei für die traditionelle 
Deutung angeführt. R.Buchwald: „Damit hat er gesiegt, sich ins Freie gekämpft, 
Magie von seinem Pfad entfernt.“ Führer d. G.s F. Stuttgart 1942, S.281ff. Noch 
weiter geht K. Wollf, der mehrere Seiten lang die zentrale Bedeutung der Stelle 
heraushebt und eben dadurch verräterish das Unhaltbare seiner Deutung be- 
sonders stark ins Licht rückt. „Sollte es nicht eine magische Formel geben, die das 
Gespenst überwältigt ...? Die Versuchung ist groß. Wie wird Faust sich verhalten? 
Es ist der Augenblick, auf dem alles ankommt ... Aber Faust erliegt der Ver- 
suchung nicht. Er „ergrimmt“ wohl über das Gespenst, und schon drängt sich der 
bannende Spruch auf seine Lippen. Aber dann sagt er „besänftigt“ für sich: Nimm 
dich in acht und sprich kein Zauberwort! Dieser kleine, beiseite gesprochene Satz ist 
der Dreh- und Angelpunkt des ganzen Mysteriums“. Fausts Erlösung, Nürnberg, 
1948 S. 196ff. 

In Wahrheit fährt Faust nicht sich selber an — im Sinne einer Selbstbeschwich- 
tigung und daraus folgenden „Selbsterlösung“* —, sondern wie in sämtlichen Er- 
wiederungen den feindlichen Dämon. Von einer Magie im aktiven Sinne wie in 
Faust I ist hier nicht die Rede. Die ganze Szenenfolge ist vielmehr eingetaucht in die 
Atmosphäre einer „passiven“ Magie, in abergläubische Angst vor der Bedrohung 
durch diesen unheimlichen Gegner, der im Grunde in Fausts eigenem Innern 
haust. „Magie hieß und heißt hier nicht Zauberei, sondern Abhängigkeit von den 
Dämonen“. Max Kommerell, Geist und Buchstabe der Dichtung, Faust und die 
Sorge, S. 88. Vgl. auch mein Buch „Mensch und Dämon ‚Goethes Faust als menschliche 
Tragödie, ironische Weltschau und religiöses Mysterienspiel“. Tübingen 1953, u.a. 
S. 102, Hat man deutlich erfaßt, was in diesem Zusammenhang unter der „Sorge“ 
verstanden wird, so erscheint schon der bloße Gedanke absurd, Goethe oder Faust 
könnte auch nur die Möglichkeit in Betracht ziehen, durch eine gelernte „magische 
Formel“ sich dieses Gegners zu entledigen. Es ist ein sehr ungleicher Kampf 
zwischen Faust und der Sorge. Nicht Faust ist der Sieger, sondern der Dämon ist 
von Anfang bis zu Ende der Überlegene. Das kann man nur verkennen, wenn man 
die faustdicke Ironie überhört, welche die Szene beherrscht. 

Prachtvoll, grandios ist diese Konfrontierung: Faust aufgeregt, heftig aufbrau- 
send, drohend und den Überlegenen spielend, in Wahrheit aber ohnmächtig; der 
Dämon aber eiskalt, völlig ruhig, und unbewegt, in Wahrheit aber mächtig, unheim- 
lich, monoton, wie mit sich selbst redend, den Gegner so verachtend, als wäre er 
gar nicht da, nur mit der Einschränkung, daß er dennoch in seinen Antworten jeden 
Einwand, jedes von Faust gegebene Stichwort ausdrücklich wiederholt und höhnisch 
entkräftet. Das Paralip. 201 gibt die treffende Charakteristik: 

„Das hilft dir nichts, du wirst uns doch nicht los, 
Grad im Befehlen wird die Sorge groß.“ 


Und das Wechselgespräch selber mit den Stichworten „Entfernung“, „Zauberwort“, 


„Welt“: 
Faust: Sorge 
„Entferne dich!* „Ich bin am rechten Ort.“ 


„Nimm dich in acht und sprich kein „Würde mich kein Ohr vernehmen, 
Zauberwort!“ müßt’ es doch im Herzen dröhnen ...“ 


„Ich bin nur durch die Welt gerannt..“ „Wen ic einmal mir besitze, dem ist 
„Dem Tüchtigen ist diese Welt nidt alle Welt nichts nütze...“ 


stumm ...“ 
Es ist ein glasklarer, völlig eindeutiger Zusammenhang des Textes, und jede er- 


klärende Interpretation erübrigt sich. 


432 Kleine Beiträge 


Auffällig ist nur, wie jener groteske Irrtum entstehen und länger als ein Jahr- 
hundert unbemerkt bleiben konnte. Darauf gibt es zwei Antworten. 1) Es ist eine 
der mancherlei Nachwirkungen der flach optimistischen Faustauffassung des 19. Jahr- 
hunderts, welcher der tiefreligiöse Gehalt der Dichtung verschlossen blieb. Den in 
sich widerspruchsvollen Begriff einer „Selbsterlösung“ kennt Goethes Dichtung nicht. 
2) Daneben hat auch wohl Verwirrung gestiftet die später eingefügte, ev. nicht von 
dem Dichter selber stammende szenische Bemerkung, deren Variationen und all- 
mähliches Anwachsen man in den Anmerkungen der Weimarer Ausg. von Erich 
Schmidt S. 155 nachlesen kann. In H 5 fehlt die Bemerkung noch ganz, in H 6 heißt 
es „erzürnt, sich fassend“, in H 7 „ergrimmt, dann besänftigt für sich“, endlich 
in der Haupthandschrift H, in welcher nach Erich Schmidt „auch Eckermann, Riemer, 
Göttling Spuren ihrer Mitwirkung hinterlassen haben“, die uns vorliegende Fassung, 
S 6 der Lesarten zu Faust II. Diese Fassung ist dann in die ersten Drucke überge- 
gangen, in Bd.41 der Ausgabe letzter Hand und in Q, die zweibändige Quart- 
ausgabe von 1836/7. Immer aber heißt es „für sich“ oder „vor sich“, niemals aber 
„zu sich“. Der vorstehend dargelegte Sachverhalt wird mir in freundlicher Weise 
auf eine Anfrage beim Goethe-Schiller-Archiv bestätigt, deren Beantwortung mit 
den Sätzen schließt: „Die in Q erscheinende Fassung entspricht gemäß dem hand- 
schriftlichen Befund nicht der von Goethe selbst herrührenden Fassung, sondern 
ist wahrscheinlich durch den Herausgeber der Ausgabe in dieser Weise abgeändert 
worden.“ 


Erich Franz (Hamburg) 


Madame Bovary und Goethe 


Goethes Einfluß auf Flaubert als eine Quelle der Inspiration für „La Tentation de 
Saint Antoine“ ist wohl bekannt. Sein Briefwechsel deutet ebenfalls eine Bewun- 
derung für Goethes „Gespräche mit Eckermann“ an. 

Es fragt sich nun, wie weit sich Flauberts Kenntnis Goethes auf dessen frühere 
Werke erstreckt. Jedenfalls erscheint ein Anklang an „Mignonslied“ in einer be- 
rühmten Stelle der „Bovary“ (Pleiade S.362, 1 Absatz), dessen ganzer Ton ein 
Echo auf den Refrain des goethischen Gedichtes zu sein scheint: 

„Dahin! Dahin 
Möcht’ ich mit dir, o mein Geliebter, ziehn.“ 
Verschiedene textliche Ähnlichkeiten scheinen ebenfalls vorhanden zu sein: 
„Kennst du das Land, wo die Zitronen blühn.“ 
findet ein getreues Echo in: 
„Quand le soleil se couche, 
on respire au bord des golfes le parfum des citronniers.“ 

Und ein ähnlicher Ideegedanke kommt sowohl in: 

„Kennst du den Berg und seinen Wolkensteg. 
Das Maultier sucht im Nebel seinen Weg, 
Es stürzt der Fels und über ihn der Flut.“ 

Wie auc in: 

„Dans des chaises de poste, on monte au pas des routes escar- 
pees ... et le bruit sourd de la cascade ...“ 

Es ist natürlich nicht unmöglich, daß die beiden Autoren, die eine romantische 
Grundkonception beschreiben, ähnliche Bilder benutzt haben, und es wäre unklug, 
irgendwelche Schlüsse aus solch einem Vergleiche zu ziehen. Nichtsdestoweniger ist 
solch ein Vergleich von gewissem Interesse, um so mehr als Flauberts Erzählhaltung 
ironisch ist, Goethes dagegen ohne ironische Absicht. 


P.M. Wetherill (University of New England-Australien) 


BESPRECHUNG 


Heinz Rupp, Deutsche religiöse Dichtungen des I1. und 12. Jahrhunderts Unter- 
suchungen und Interpretationen. Freiburg, Verlag Herder 1958. XIV, 325 S. 


„ * Die Untersuchungen, die Heinz Rupp in diesem Buche vorlegt, haben für die Ge- 


schichte der deutschen Dichtung ein besonderes Gewicht. Für die Lösung der ger- 
manistischen Fragen bringt er als Erfolg versprechende Ausrüstung auch umfassende 
Kenntnisse des lateinischen Schrifttums mit, der theologischen Prosa wie der mittel- 
lateinischen Dichtung. So kann er die Gedankenwelt, mit deren Kenntnis man bei den 
Dichtern rechnen darf, ständig im Auge haben und kann, ohne von außen Fremdes 
hineinzutragen, in eingehender Interpretation, bei der auch die textkritischen Fragen 
gefördert werden, zu einem besseren Verständnis ihrer Werke führen; in vorschneller 
Vereinfachung hat man sie oft falsch beurteilt. Man stellt fest, wie lückenhaft und 
unfest unsere Kenntnisse und Erkenntnisse auch auf diesem Gebiet noch sind. Das 
Gesamtbild, wie es sich Rupp auf Grund seiner Untersuchungen darstellt, nimmt ein 
anderes Aussehen an. Die leitende Frage dabei ist es, ob man die Dichtungen unter 
den Begriff cluniazensisch stellen darf. Um zur richtigen Würdigung zu gelangen 
unterzieht er aber auch die Form in ihrem Verhältnis zur jeweiligen Aufgabe einer 
genauen Betrachtung und fragt nach Stand und Stellung des Verfassers und dem 
Publikum, an das er sich wendet. 

Fünf Dichtungen werden in dem umfangreichen Werk behandelt, das Memento 
mori, das Ezzolied, die Dichtung, die wir als Summa theologiae zu bezeichnen pflegen, 
Hartmanns Rede vom Glauben und das sogenannte Anegenge. Ein abschließendes 
Kapitel zieht die allgemeinen Folgerungen. 

Das Ezzolied, das ein so schönes Zeugnis tiefen religiösen Lebens ist, gilt sicherlich 
nicht als Wahrzeichen cluniazensischen Geistes. Deutung und Würdigung verbinden 
sich hier natürlich mit der Frage nach der ursprünglichen Fassung, die es aus der 
Vorauer Handschrift zurückzugewinnen gilt‘. Der Reihe der bisherigen Versuche, die 
der Dichtung nach R.s Darlegungen einen unglaubhaften Aufbau geben, stellt er 
abermals einen neuen gegenüber. Sicherheit kann man, wie er selber ausspricht, nie 
gewinnen, seine Erwägungen aber sind wohl begründet, und die von ihm erschlossene 
Fassung eindrucksvoll in der festgeschlossenen inneren Einheit. 

Mit Hugo Kuhn hebt er die Bedeutung des Johannes-Evangeliums für Ezzo hervor, 
unter dessen Leitbegriffen die charitas aber nicht genannt sei. Bei den Parallelen und 
Übereinstimmungen zur lateinischen Literatur zeigt er auch die Unterschiede, und 
man wird mit ihm glauben dürfen, daß der Dichter bei reichen Kenntnissen ohne be- 
stimmte Quelle aus der Tradition geschöpft hat. Der Preis Gottes im Heilswerk, das er 
für den Menschen vollbracht hat, ist das Anliegen des Dichters. R. betont die Nähe zur 
Hymnik. Wen er die sachliche Schlichtheit hervorhebt, die nichts von äußerlichem Auf- 
putz und lateinischer Rhetorik kennt, so ist doch hinzuzufügen, daß die Fülle der 
Sinnbilder dem Liede etwas Festliches verleiht, das uns weit über die Sprache des 
Alltags erhebt. Auch die lateinischen Wendungen, besonders gern und wirkungsvoll 
im Stropheneingang verwendet, gehören dazu; sie sind hier nicht Jaraus zu erklären, 
daß die theologischen Begriffe in deutscher Sprache nicht adäquat wiederzugeben 
wären. 

Bei der Summa theologiae, die sicher nicht von Sündenangst beherrscht wird, er- 
klärt R. die herkömmliche Bezeichnung für falsch, weil noch zu viel fehle, was zur 
Summa gehöre. „Der Mensch im Heilsgeschehen“, so wird das Thema zutreffend be- 
stimmt. In ausgezeichneter Interpretation werden der Aufbau, der Gehalt und die 
Absichten des Dichters dargestellt und aus dem lateinischen Schrifttum, insbesondere 


1 Man vergleiche jetzt in der neuen Auflage des Althochdeutschen Lesebuchs die von 
E. A. Ebbinghaus besorgte Ausgabe. 
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Hraban, vielfältige, oft erstaunlich nahestehende Vergleichsstellen aufgezeigt. Anselm 
gegenüber, zu dem man im Hinblick auf einige Einzelheiten Beziehungen hat finden 
wollen, bleibt der Dichter beim Alten stehen, und auch von Hugo von St. Victor und 
Petrus Lombardus hat er sich nicht auf neue Wege führen lassen. Die Darstellung 
mit der so vieles zusammenfassenden, gedankenschweren, oft nur andeutenden Ver- 
dichtung, die sinnendes Verweilen fordert, würde ich nicht als der Predigt verwandt 
bezeichnen; die Unterschiede sind, wie das Memento mori zeigt, nicht schlechthin aus 
den Stilgesetzen der Dichtung abzuleiten. 

Für das Anegenge ist der handschriftliche Titel, den E. Schröder auf den Dichter 
selbst zurückführen wollte, sicher keine zutreffende Bezeichnung. Den Fall und die 
Erlösung des Menschen kann man nach R. als Thema nehmen. Von einer Heilsge- 
schichte dürfe man beim Fehlen des Jüngsten Gerichts — das aber auch bei Ezzo nicht 
zum Gegenstande der Darstellung geworden ist — nicht sprechen. In klärender Be- 
handlung, die auch der Textkritik zugute kommt, stellt er die Gedankengänge und 
den nicht eben glücklichen Aufbau der Dichtung dar, die von der strengen Kunst der 
Summa theologiae weit entfernt ist. Im einzelnen weist er viele Parallelen auf. Der 
Verfasser, Honorius Augustodunensis in seiner Denkart verwandt, hatte eine gelehrte 
Bildung, die er voll Wissensstolz für die tumben, die Laien, in volkstümliche Form zu 
bringen suchte. Er will sie in die tieferen Fragen einführen, mit denen die Theologie 
sich beschäftigte. Die Trinitätsformel Abaelards muß ihm bekannt geworden sein. 
Man wird auch anerkennen müssen, daß die später so viel benutzte Parabel von den 
Töchtern Gottes bei ihm auf Bernhard von Clairvaux zurückgeht, von dem sie die 
gültige Form erhalten hat (vgl. dazu auch meine kurzen Andeutungen in meiner Köne- 
mann-Ausgabe S.19). Aber eine geistige Verwandtschaft mit den großen Theologen 
liegt nach den überzeugenden Ausführungen R.s nicht vor, es ist Schulwissen aus zwei- 
ter und dritter Hand mit manchen Schwächen, und es ist nicht anzunehmen, daß der 
Dichter eine bestimmte Vorlage gehabt hat. 

Wenn wir der Beleuchtung dieser Werke, wie ich meine, unsere volle Zustimmung 
geben können, wird es beim Memento mori, das ich darum noch zurückgestellt habe, 
wohl nicht so leicht zu einer Einigung kommen. Im Gegensatz zu der herrschenden 
Auffassung soll es mit den Gedanken, die bei uns namentlich von Hirsau aus ver- 
breitet wurden, nichts zu tun haben. R. vergleicht es mit der Predigtanweisung 
Gregors des Großen und führt vielfältige, weit zurück führende Stellen an, in denen 
Entsprechendes gesagt wird, aus der Bibel, später namentlich bei Augustin, aber auch 
bei den Theologen des 8. und 9. Jahrhunderts und in der Dichtung der Karolingerzeit 
(Grabsprüche, für die der Hinweis auf die Vergänglichkeit selbstverständlich ist, sollte 
man hier beiseite lassen). In allem, was er sage, stehe Notker auf dem Boden einer 
langen Tradition. Das Neue werde man vor allem im Dichterischen suchen müssen. 
Ich glaube freilich, da würde man es, etwa bei der Untersuchung des Ludwigliedes, 
ebenso vertreten können, daß darin nichts wesentlich Neues vorliegt. Soll man das 
Gedicht also als zeitlos nehmen: und mit dem Prediger Salomonis sagen: es gibt nichts 
Neues unter der Sonne? 

Bei jedem neuen Abschnitt der geistigen Geschichte ist es so, daß man für die Er- 
scheinungen, die bezeichnend wirken, den Nachweis führen kann, daß auch schon 
früher Vergleichbares auftritt. Sicherlich fühlte sich das ganze Mittelalter in allen 
seinen so verschiedenen Abschnitten unter der Verpflichtung und mühte sich darum, 
die alten Forderungen christlicher Lehre zu erfüllen und dachte in keiner Weise 
daran, etwas Neues an die Stelle zu setzen. Aber die altchristliche Ethik — schon in 
den Evangelien — war so mannigfaltig, daß die Gedanken sich nicht auf alle Teile 
in gleicher Weise richteten; in den verschiedenen Zeiten oder Strömungen rückten 
verschiedene Gedanken und Forderungen in den Vordergrund, und das eben bestimmt 
ihr Gesicht. Der Nachweis, daß anderwärts schon Entsprechendes ausgesprochen ist, 
bedeutet darum noch nichts Entscheidendes, sondern man muß fragen, was dem Ganzen 
seine Note gibt. Da glaube ich doch, daß der Geist von Hirsau aus dem Memento mori 
spricht, wie M. Dittrich es dargelegt hat; schon die Überlieferung führt uns ja in 
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diesen Kreis. Gegen die Beurteilung des Gedichts durch R. hat sich schon W. Schröder, 
Wissenschaftl. Zs. der Univ. Halle 4 (1955), 246[f. gewendet. R. erinnert u. a. an 
einzelne vergleichbare Stellen bei Otfried. Aber wenn dieser in der Sehnsucht nach 
der ewigen Herrlichkeit auch vom irdischen Tränental sprechen kann, so stehen wir 
mit seiner Dichtung, die auch den Franken und ihrem Lande solche Preisworte 
widmen kann, in der auch die adlige Abkunft noch solche Bedeutung hat, und aus 
der solche lyrische Wärme spricht, in einer anderen Sphäre. Sicher will Notker Wei- 
sungen für rechte Lebensführung geben, damit der Mensch dem ewigen Verderben 
entrinnen könne. Aber daß das Erdenleben eine „wertvolle Stufe“ sei, wird nirgends 
ausgesprochen, die Welt wird nur als brödemi und wencheit bezeichnet; der Mensch ist 
ein stubpe unt ein mist. Damit, daß wir das irdische Sein lieben, und es uns schön 
erscheint, werden wir betrogen, von einer Einschränkung hören wir nichts, und so 
denkt man bei der Schlußwendung von dem vil ubelen mundus auch nicht an eine 
Einschränkung. Es kommt nicht darauf an, ob der Dichter bei einer theologischen Er- 
örterung einer einschränkenden Fassung hätte Recht geben müssen, sondern was hier 
das Bewegende ist. 

Auch bei der Rede vom Glauben will R. mit zahlreichen, z. T. aber längst nicht so 
scharfen, teilweise auch jüngeren Parallelstellen zeigen, daß Hartmann nur alte 
Traditionen weiterführt, und leugnet es, daß wir hier ein Denkmal der um das 
Seelenheil bangenden, weltverachtenden Bewegung hätten. Sicherlich gibt es vielfäl- 
tige Abschattungen, auf die man achten muß, und es ist richtig, daß bei Heinrich von 
Melk die Worte und die Stellungnahme krasser sind. Auch aus Hartmanns Dichtung 
spricht der sich an die Laien wendende seelsorgerliche Trieb, so daß in der Sorge um 
das Menschliche gelegentlich das Dogmatische verkürzt wird; sie will zeigen, wie der 
Mensch zu Gott kommt, und nach der dem Verständnis dienenden Interpretation R.s 
sieht sie den Weg auch offen. Auch dieser nimmt aber das starke Sündenbewußtsein 
Hartmanns als etwas Feststehendes. Zu beachten ist es schon, daß er eine eigene, für 
uns verlorene Dichtung über das Jüngste Gericht verfaßt hat, vor dem alle in Angst 
und Sorgen schweben müssen. Bezeichnend bleibt bei den (nicht gezählten) Ratschlägen 
des Heiligen Geistes die riesige Ausdehnung des dritten, der zur Reue über die ganze 
Fülle der Sünden aufruft und die Beispielerzählungen von geretteten Sündern einlegt, 
und dann des vierten mit der Mahnung zur Selbsterniedrigung und den bekannten, 
breit ausgeführten Abschnitten über die Nichtigkeit aller irdischen Werte. In gleichem 
Geist war vorher schon die Wertlosigkeit aller weltlichen Wissenschaften ausge- 
sprochen, auf die die Gelehrten sich etwas zugute tun. Alles was die Erde an Schönem 
und Köstlichem zu bieten hat bis hin zum weltlichen Ehrbegriff, wird nur als gefähr- 
lich für das Seelenheil beleuchtet, und so kann es schließlich auch als Rat des Heiligen 
Geistes erscheinen, daß die Welt uns leid werden, und man alles verlassen und auf- 
geben solle. Wenn R. der ganzen Reihe abwertender Äußerungen über die weltliche 
Ehre als Gefahrenquelle die eine Stelle V. 1256ff. gegenüberstellt, so scheint mir der 
positive Aussagewert dieser Verse nicht eben groß: daß man Gott bitten solle, er möge 
die weltliche Ehre vor Sünde und Schande behüten und den Beter im Rechten er- 
halten, um ihn vor der Verdammnis zu bewahren. Eben die weltliche Ehrenstellung 

ist in besonderer Weise der Gefahr der Sünde ausgesetzt, die den Menschen er- 
niedrigt. Man wird also, gerade in einer Dichtung, die auf das praktische Leben ge- 
richtet ist, n.m.M. doch eine weitgehende Abkehr von den irdischen Werten als 
etwas Bestimmendes anerkennen müssen, und auch R. bestreitet nicht die Ablehnung 
der Welt als solche, nur eine radikale, kategorische. So glaube ich schließlich, daß 
man dabei bleiben muß, daß unter den Dichtungen des 11. und 12. Jahrhunderts eine 
ganze Gruppe aus der großen, sich vielfach abstufenden religiösen Bewegung er- 
wachsen ist, für die Cluny und Hirsau sowie Gorze und St. Maximin nur besonders 
augenfällige Zeugen sind, die aber manche Wurzeln hatte und auch große Teile der 
Laienwelt erfaßt hat: Zeuge dafür ist ja schon der Zustrom, den die Hirsauer 


Klöster erfahren haben. e 
Das letzte Kapitel, zu dem sehr viel zu sagen wäre, sucht die allgemeinen Ergeb- 
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nisse. Bei den mit allerlei vorsichtigen Einschränkungen versehenen Ausführungen 
über die Reformbewegung mindert es die Überzeugungskraft, daß zur Erläuterung der 
Gedankenwelt auch nicht dazu gehörige Persönlichkeiten wie Otfried, Williram und 
Bernhard von Clairvaux berufen werden; es geht ja gerade um die Frage des Beson- 
deren, wobei wir uns auch nicht auf die Klöster beschränken können, geht um die Viel- 
schichtigkeit, die auch R. betont. Unmittelbar, erklärt er, habe die deutsche religiöse 
Dichtung nichts mit der Mönchsreform zu tun. Die deutsche Literatur der älteren 
Zeit wäre vor allem Mönchsliteratur gewesen, nach 1050 aber in erster Linie das 
Werk von Weltgeistlichen, und er entwickelt die Gründe dieses Wandels. Darin 
liegt sicher etwas Richtiges und Beachtenswertes, wenn es auch wohl zu einseitig ge- 
faßt ist; warum sind denn die Dichtungen in Klosterhandschriften überliefert? Für 
manche haben wir ja auch recht gute Anhaltspunkte, sie mit Klöstern zu verbinden. 
Die meisten wenden sich an Laien. Die Seelsorge für den Laien sei aber nicht Auf- 
gabe des Mönchtums, sondern des Weltklerus. Indessen ist es doch festzutellen, daß 
gerade von den Hirsauer Klöstern die Prediger ausgezogen sind, obwohl viele daran 
Anstoß nahmen, und daß sie große Erfolge gefunden haben, und daß auch sonst die 
Mönche in den Klosterkirchen, die zu Pfarrkirchen geworden waren, und vielfach in 
den inkorporierten Pfarreien predigten. Wir wissen, daß unter andern Rupert von 
Deutz sich nachdrücklich für das Recht der Weltpredigt eingesetzt hat?. R. vertritt die 
These, daß seit Beginn des 12. Jahrhunderts auch Laien als Verfasser religiöser Dich- 
tungen auftraten (S.296. 310. 320). Den armen Hartmann, Heinrich von Melk, den 
Wilden Mann, Frau Ava führt er dafür an. Laien aber in dem Sinne, in dem wir 
das Wort gewöhnlich verwenden, war von ihnen keiner. Von Hartmann sagt er selbst, 
daß er vermutlich die Welt verlassen habe, um als Einsiedler oder im Kloster Gott 
zu leben, Heinrich von Melk wird Laienbruder im Kloster Melk gewesen sein, Frau 
Ava kennen wir als Inkluse, die sich durch ihre geistlichen Söhne unterweisen ließ, 
der Wilde Mann war etwa nach H. de Boor zweifellos Geistlicher: alle also 
standen im geistlichen Leben. Wie soll man darauf den Schluß vom Hervortreten 
des Laien in der religiösen Dichtung und die Forderung einer Umstellung unserer 
Literaturgeschichte gründen? 

Richtig ist es sicher, daß die dichterische Tradition seit dem 9. Jahrhundert nicht 
wieder abgerissen ist, und man kann schon damit rechnen, daß auch in der Zwischen- 
zeit bis zum 11. Jahrhundert noch das eine oder andere religiöse Gedicht entstanden 
ist, wenn man auch nicht viel annehmen darf: die starken Impulse der Karolingerzeit 
waren zweifellos erlahmt. Wenn die handschriftliche Überlieferung im ganzen für 
uns erst in der 2. Hälfte des 12. Jahrhunderts einsetzt, kann man es mit R. daraus ver- 
stehen, daß deutschsprachliche Dichtung erst literaturfähig oder besser wieder litera- 
turfähig werden mußte; in der Frühzeit haben wir ja die großen Heliand- und Ot- 
friedhandschriften, und auch das Ludwigslied und Psalm 138 sind nicht als Seiten- 
füllsel und Lückenbüßer aufgezeichnet, auch um 1100 nicht der Merigarto, den R. nicht 
beachtet. Die Seitenfüllsel sind natürlich besonders auf uns gekommen, weil da das 
Deutsche durch den bleibenden Wert der lateinischen Texte geschützt war. 

R. hebt hervor, daß die deutschen Dichter sich im allgemeinen von lateinischen 
Einflüssen frei gehalten haben, daß die deutsche Dichtung dieser Zeit nicht aus der 
lateinischen herausgewachsen, sondern neben ihr, fast gegen sie entstanden sei. Da 
wollen wir es hier doch nicht übergehen — R. hat es früher selbst berührt, GRM. 39, 
24 ver; daß die Wiener Genesis starke Anregungen von der Genesisdichtung von 
Alcimus Avitus erfahren hat, Anregungen, die zeigen konnten, daß im erzählenden 
Rahmen auch die verweilende Ausführung und manches Zuständliche, Bleibende den 
Gegenstand dichterischer Darstellung bilden konnten, und die wesentlich dazu beige- 
tragen haben, daß hier erstmals nach den verschollenen Ansätzen des 9. Jahrhunderts 


® Vgl. A. Hauck, Kirchengeschichte Deutschlands, 3./4. Aufl. III, 492f., 874; IV, 55£., 
335f.; Ph. Sehmitz, Histoire de l’Ordre de Saint-Benoit, 2. €dition (Maredsous 1948), 
I, 340ff., 345f., 350. 
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mit einem Werk von 6000 Versen die buchhafte Großform erzählender Dichtung ent- 
stehen konnte, die dann alsbald einen so reichen Ausbau gefunden hat. Im Sinne R.s 
wollen wir also die Vielfalt des geschichtlichen Lebens beachten, und dazu gehört 
es auch, wie ich meine, daß wir die großen religiösen Bewegungen — nicht bloß inner- 
halb der Klöster — nicht einfach aus den Kräften streichen, die an unseren doch nicht 
einfach zeitlosen, sehr unterschiedlichen Dichtungen teil haben können. 


Ludwig Wolff (Marburg a. d. Lahn) 
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